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ABSTRACT

This thesis proposes a study about the profound relationship existing in the
literary production of the Spanish author, Ana María Matute, between the poetic
language found in her narrative and the Visual Arts. While a number of critics and
researchers have analyzed in depth the works of this author, there is no abundance of
studies that explore the pictorial intention found in them. Likewise, there are scarce or
marginal contributions focused on the notion of ekphrasis in connection to her narrative.
In order to analyze the rhetoric structure in Matute’s narrative, a definition of
“space” as a literary category is considered with supporting references to the classical
study of Gaston Bachelard (1965). The study of Luz Aurora Pimentel (2010) also
establishes a starting point for this study, in proposing “the diverse discursive ways of
signifying the notion of space” and by linking the term to metaphor and to ekphrasis.
This thesis classifies and analyzes phrases and passages found throughout the
work of the author that resort to synesthesia, understood as the association of disparate
sensitive inputs, thus infusing images relatable to the Visual Arts into the written text, in
an attempt to define a color palette used by the author that enables the transfer of color
and texture from a pictorial perspective into her narrative. The exploration of the
principles and elements of design too, within the structure of the sentences, furnishes us
with specific passages that prove the impingement of the visual arts into the poetic
language of Matute. A connection between the author’s style and the basic
characteristics of some pictorial movements is also proposed in this study, which seeks
furthering knowledge of the interaction between the Visual Arts and narrative texts, as a
general framework for an approach to literary analysis.
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CAPÍTULO I
INTRODUCCIÓN Y METODOLOGÍA

INTRODUCCIÓN
Este trabajo brinda un estudio acerca de la presencia del arte pictórico en tres
novelas de corte realista de Ana María Matute: Primera memoria (1960), Pequeño
teatro (1954) y Fiesta al noroeste (1953). Para lograr lo anterior, se ha llevado a cabo
un profundo análisis sobre la relación existente en sus trabajos literarios entre la poesía
y el arte visual, y, aunque la obra de esta autora ya ha sido analizada por varios
investigadores y críticos literarios,1 no existen muchos estudios que hagan alusión a la
intención pictórica que se encuentra en sus escritos. Del mismo modo, son pocas o nulas
las investigaciones realizadas en el ámbito de la écfrasis aplicada a su narrativa. Esto
impulsó la necesidad de ahondar de manera más concreta en la creación novelística de
Matute, para lo cual se analizaron las tres obras ya citadas.
Es preciso también mencionar que desde la antigüedad, en el ámbito de los
estudios retóricos, se ha asociado a la literatura y a la pintura. Teresa Hernández 2 hace
mención de ello:
Las comparaciones entre literatura y pintura son tan antiguas como la historia
del pensamiento crítico sobre las artes. Hay ya continuas referencias al contraste
entre la literatura y las artes visuales en el primer tratado teórico literario, la
Poética de Aristóteles, y del segundo de los grandes documentos antiguos de

1

Véase Ana María Matute “Vivir es bonito” de Julia Viejo, El mundo narrativo de Fiesta al noroeste, de
José Mas, y Ana María Matute de Janet W. Díaz, entre otros.
2
La crítica literaria y la crítica de las artes plásticas, es un estudio de Teresa Hernández que forma parte
del libro Teoría de la crítica literaria de Pedro Aullón de Haro. P. 455. (1994).
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esta ciencia, el Arte poética de Horacio, procede el lema que ha propiciado el
cotejo de las dos disciplinas artísticas por excelencia: ut poesis pictura.
Esta tesis consta de siete capítulos en los que se detallan las manifestaciones del
arte pictórico en las novelas de Ana María Matute. En el segundo de ellos, se hace la
presentación de la autora, integrante de la generación del 50, pues a pesar de que
algunos de sus escritos fueron realizados muy temprano, no publica hasta 1948. Se
profundiza en su infancia y el entorno en que transcurre; su salud, la fecundidad de su
espíritu creativo, y lo sorpresivo de su muerte. Se hace un recuento de sus obras, cuáles
son y qué títulos las integran, los premios a los que se hizo merecedora, y su paso por la
Real Academia Española.
Para la identificación de frases que remiten a imágenes del arte plástico, el tercer
capítulo está dedicado al estudio de la figura retórica de la sinestesia. Esto permite una
mejor comprensión del recurso en las obras de la autora en su propósito de conectar el
sentido de la vista con el resto de los sentidos; así como con sentimientos y emociones.
De la misma manera, se analizaron los efectos que esto tiene en el texto, para lo cual se
tomaron en cuenta opiniones vertidas al respecto por algunos autores.
El cuarto capítulo propone la existencia de una singular paleta cromática
utilizada por Matute. Este capítulo se detiene en el análisis de texturas y colores,
enfocándose principalmente en el rojo, negro y verde. En menor medida, se estudia el
gris, y la peculiaridad con que se utiliza el término “colores” para incluir otros tonos en
general.
Asimismo, se destaca la poca presencia del color azul, a pesar de que tanto
Primera memoria como Pequeño teatro están situadas la primera en una isla, y la
segunda en un pueblo pesquero, frente al mar.

2

En el quinto capítulo, se hace una exploración en la narrativa de Matute desde la
manifestación que tienen en ésta los elementos y principios básicos del diseño. Se
encuentran en las tres novelas fragmentos que manifiestan una muy particular
utilización del balance, la unidad, el contraste, el patrón, el énfasis, el ritmo y el
movimiento, entre otros. Asimismo, se comparan las bases del diseño visual con los
elementos de la comunicación escrita para establecer un punto de referencia en la
selección de los pasajes estudiados.
Con apoyo en las características básicas de algunos movimientos pictóricos,
tales como el Realismo, el Impresionismo, el Post-impresionismo, el Expresionismo, el
Simbolismo y el Surrealismo, el sexto capítulo está dedicado a encontrar la conexión
que existe entre éstos y la narrativa de Matute. En ninguna de las tres novelas motivo de
este trabajo se menciona en específico obra pictórica alguna, pero Manrique Sabogal3
afirma que la escritora encuentra cierta similitud de su vida con la simbología inserta en
uno de los cuadros de Petrus Christus: La virgen del árbol seco, y Jerez Farrán,

4

asegura que El grito, del pintor Edvard Munch, está presente en Fiesta al noroeste. En
el séptimo y último capítulo, se exponen las conclusiones a que se llega una vez hecho
el análisis de los fragmentos literarios que se eligieron para su estudio.

3

Manrique Sabogal, Winston. “Ana María Matute identifica su vida con un cuadro de Petrus Christus.”
elpais.com/diario (1998).
4
Jerez Farrán, Carlos. La presencia intertextual de “El grito” de Munch en Fiesta al noroeste de Ana
María Matute. Jstor.org. (1990).
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METODOLOGÍA
El análisis de lo retórico en la narrativa de Matute precisa una definición de
espacio como categoría literaria. Para ello se hace referencia, primeramente, al estudio
ya clásico de Gastón Bachelard5 que concibe el término como aquello que va más allá
de las circunstancias externas para llegar a condiciones más formales de lo interior. En
segundo lugar, se utiliza la obra de Luz Aurora Pimentel6 que, partiendo de los diversos
modos de significar el espacio, vincula el término a los recursos de la metáfora y la
écfrasis. Ésta última entendida por la estudiosa en su sentido amplio de representación
verbal de un objeto.
Al hablar de las imágenes literarias que están íntimamente relacionadas con el
arte, sobre todo pictórico, en las novelas que se analizan, se hace necesaria la definición
de fenomenología, de Bachelard7 “es decir la consideración del surgir de la imagen en
una conciencia individual”. Es importante también señalar lo que menciona este autor
acerca de la imagen poética, ya que afirma que “surge en la conciencia como un
producto directo del corazón, del alma, del ser del hombre captado en su actualidad”.
Hay que agregar que “En el terreno de la pintura misma, donde la realización parece
traer decisiones que proceden del espíritu (…) la fenomenología del alma puede revelar
el primer compromiso de una obra”. Dichos razonamientos son importantes ya que unen
a través de la conciencia y el alma, la naturaleza poética y pictórica que se refleja en la
narrativa de Matute. Finalmente, se consideró esencial la definición de “casa” que
Bachelard proporciona, pues aunque él mismo expresa que en su estudio sólo quiere
examinar imágenes del espacio feliz, y esta no es precisamente la característica que

5

Bachelard, Gastón. La poética del espacio. Pp. 9 – 30. (1965).
Pimentel, Luz Aurora. El espacio en la ficción. P. 110. (2010).
7
Óp. Cit. (1965).
6
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Matute imprime a los espacios en donde habitan sus personajes, de igual forma se toma
en cuenta ya que el desarrollo de la trama en estas tres novelas está íntimamente ligado
a lo que el investigador llama “imágenes de la intimidad”. Esas mismas imágenes que
reflejan los temores de Matia; su muñeco Gorogó que oculto en el armario, guarda y
atesora vestigios de su infancia a punto de concluir. Así como esa casa vieja y
empolvada en donde se cuelgan los retratos de un pasado que observa y juzga, y a la que
Matia considera un perdido punto en el mundo. 8
En cuanto al espacio diegético de Pequeño teatro, Oiquixa tiene una sola calle
donde se elevan “orgullosas las casas importantes de la localidad”. Esta calle “avanzaba
hasta convertirse en un camino largo y estrecho que se adentraba en las olas”.9 De la
misma manera que el camino, Zazu, la heredera de Kepa, el hombre más importante del
pueblo, un día penetra en el mar para no salir jamás. Si se habla de la casa de Kepa
Devar, ésta es un espacio lujoso pero descuidado, en donde el retrato de la madre de
Zazu cuelga sobre la pared haciendo acto de presencia sin amor y sin protección; su
único papel es el de “escuchar” las confidencias de Kepa, que en medio de su carácter
rudo y hostil, muestra ante la oscura imagen, la debilidad del hombre solo.
Por último, el espacio en que se desarrolla Fiesta al noroeste, consta de una casa
cuyos patios son de tierra rojiza, igual que la tierra árida de Artámila Baja, y está
construida frente al cementerio, para que Juan Niño pueda verse cara a cara con la
muerte. El espacio en el que se desarrolla la novela, marca la personalidad y el destino
de sus habitantes.

8
9

Primera memoria. P.12. (1960).
Pequeño teatro. P. 29. (1954).
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Según Bachelard,10 “la casa es nuestro rincón del mundo (…) alberga al
ensueño, protege al soñador (…) Antes de ser ‘lanzado al mundo’ (…) el hombre es
depositado en la cuna de su casa”. Pero cuando el ser es “puesto a la puerta, fuera del
ser de la casa (…) se acumulan la hostilidad de los hombres y la hostilidad del
universo”. Todas las situaciones adversas que se presentan en las vidas de los
protagonistas de la narrativa analizada, tienen que ver con el espacio, llámese casa o
entorno. Matia se refugia en los recuerdos de su casa paterna para escapar de su
realidad; Zazu está contaminada de la maldad y la esencia retorcida de Oiquixa, y Juan
Medinao es árido, seco, como la Baja Artámila.
Pimentel11 en la introducción de su libro, dice que “La realidad narrativa de
cualquier relato está centrada en el tiempo (…) Y sin embargo, no se concibe un relato
que no esté inscrito, de alguna manera, en un espacio que nos dé información”. Frase
con la que se sientan también las bases para analizar los espacios que sirven para
desarrollar los temas en las novelas de Matute. Asimismo, se tomó en cuenta la
descripción que hace de la metáfora, al describirla como una figura que tiene la
peculiaridad de proyectar espacios diegéticos no reales y de la écfrasis, entendida ésta
como la descripción verbal de un objeto plástico. Para utilizar esta aseveración en la
narrativa analizada, antes, se impone retomar otra frase de Pimentel: “una descripción
no vuelve a ‘presentar’ al objeto (…) sino la idea del objeto, su significación”. Razón
por la cual, Matute, al referirse a personajes y situaciones dentro de un espacio
determinado y haciendo uso para ello, tanto de metáforas como de alegorías; así como
de acercamientos descriptivos de imágenes artísticas y principalmente pictóricas; no
está presentando ni representando los objetos en sí, sino más bien, haciendo uso de la

10
11

Óp. Cit. Pp. 36 – 40. (1965).
Óp. Cit. Pp. 108 – 113. (2010).
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écfrasis para retomar de ésta, la significación o la idea del objeto y trasladarla a su
narrativa.

7

CAPÍTULO II
ANA MARÍA MATUTE

SU ENORME CAPACIDAD ARTÍSTICA: LITERARIA Y PICTÓRICA
Ana María Matute nace en Barcelona el 26 julio de 1925 y fallece en la misma
ciudad, el 25 de junio del año en curso. Por su edad, pertenece a la generación del 50, a
la generación de “niños asombrados” como ella misma la designa. Se le vincula al
grupo catalán de Goytisolo y Castellet, e incluso, por su actitud literaria, pertenece, sin
duda, a la segunda generación de posguerra.12 Esta es una generación de escritores
nacidos en el primer cuarto del siglo XX, que publican sus obras alrededor de los años
cincuenta.
Según Janet W. Díaz,13 Matute es considerada como una de las más grandes
escritoras del período posterior a la Guerra Civil en España (1939 a la fecha), y a quien
la crítica considera de manera casi unánime, como la mejor novelista en lengua
española.14 La obra de esta autora ha sido traducida a varios idiomas y ha recibido
innumerables premios, tales como el Premio Café Gijón (1952), el Premio Planeta
(1954), el Premio Nacional de Literatura (1959), el Premio Nadal (1959), el Premio
Fastenrath (1962), el Premio Nacional de Literatura (Infantil y Juvenil) (1984), el
Premio Nacional de las letras Españolas (2007), y ha sido la tercer mujer en 300 años en
recibir el Premio Cervantes (2010). Recibe también la Medalla de Oro al Mérito en el
Trabajo (2000), la Medalla de Honor de la Universidad Internacional Menéndez Pelayo
12

Sanz Villanueva, Santos. Historia de la literatura española 6/2 Literatura actual. (1973).
Díaz, Janet W. Prólogo del libro Ana María Matute (1971).
14
Martínez, Pilar. “Ana María Matute, la voz de la posguerra española.” Culturamas.es (4 de octubre,
2014).
13
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(2001), y la Medalla de Oro del Círculo de Bellas Artes de Madrid (2005),15 entre otros.
En 2010, fue finalista al Premio Príncipe de Asturias de las Letras, y desde 1998 hasta la
fecha de su fallecimiento, ocupó la silla K de la Real Academia Española de las Letras.
En entrevista hecha por Antonio Ayuso16 la escritora admite haber estado nominada
cuatro veces al premio Nobel de literatura sin haberlo obtenido.
Autora muy precoz, a muy temprana edad ya da muestras de su capacidad
artística, tanto literaria como pictórica. Prueba de ello son los manuscritos que encuentra
Janet W. Díaz17 en la Biblioteca Mogar de la Universidad de Boston. Algunos de estos
manuscritos contienen dibujos a color, con títulos enormemente reveladores como
“Fantasías”, un manuscrito hecho a la edad de cinco años; “Figuras geométricas”
(1936); “Cuentos de niños”; “Alegoría primera” (1938); varios ejemplares de La revista
de Shybil, magazine fundado por Matute durante la Guerra Civil Española, al parecer
durante 1938, y que repartía entre su familia y amigos; “El hijo de la luna”;
“Volflorindo o los mundos ignorados” (1938); y “Lucecitas de plata” (1940).
Matute fue poseedora de una extrema sensibilidad, siempre inclinada hacia la
depresión y la soledad que se gestaron cuando niña. A pesar de que sus imágenes están
envueltas en el ambiente de pobreza, temor, represión, angustia y muerte que reinaba
durante su infancia (Guerra Civil) y adolescencia (Posguerra), un intenso lirismo
caracteriza su obra. De ahí que el propósito fundamental de esta tesis sea estudiar la
honda presencia del arte visual en sus trabajos literarios; pues aun y cuando la escritora
dejó a un lado sus estudios de pintura y música para dedicarse de lleno a escribir, lo

15

http://www.rae.es/academicos/ana-maria-matute
Ayuso Pérez, Antonio. Entrevista personal. Espéculo. (2007).
17
Óp. Cit. P. 149. (1971).
16
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pictórico se trasluce en su obra literaria en modos y procedimientos que merecen su
análisis.
Su infancia, además de haber sido sellada con la crueldad de la guerra, también
se ve oscurecida,18 sobre todo en sus primeros diez años, con las marcas de una salud
precaria que la obliga a permanecer por largas temporadas en casa de sus abuelos
maternos en el pueblo de Mancilla de la Sierra, en la Rioja. Así, su niñez se divide entre
Barcelona, Madrid y la villa en la montaña. La peculiaridad de cada uno de estos
escenarios, se ve reflejada de una u otra manera, en los relatos de la autora.
Posiblemente de niña, Matute haya pasado largos períodos recluida cuidando su
salud, situación que pudo haber influido en el desarrollo de su desbordante imaginación
y su enorme sensibilidad para apresar momentos a los que infundió vida propia. En el
discurso En el bosque,19 la autora defiende “la fantasía y la imaginación” frente a los
espíritus ásperos que niegan la “dimensión espiritual de lo material”. Es quizá esta
familiaridad con la fantasía la que le permite convertir personajes y temas en
sensaciones y emociones perceptibles por el lector casi como objetos.
Nacida dentro de una familia de clase media alta, fue la segunda hija (de cinco)
de Facundo Matute, un industrial catalán propietario de una fábrica de paraguas y de
María Ausejo que era la clásica esposa y madre de familia.20 Según relata la misma
autora, a pesar de que no había antecedentes literarios o artísticos en la familia, “mi
madre no se acostaba nunca sin leer. Mi padre tenía una pequeña biblioteca y nos

18

La crítica se ha ocupado de la trascendente importancia de la infancia de la escritora, misma que
trasluce constantemente en sus obras. Véase a modo de ejemplo: Vera, Pascual. “Ana María Matute: Yo
tuve una infancia de papel” um.es/campusdigital/entrevistas/matute.htm (2003).
19
Discurso pronunciado el 18 de enero de 1998, en la toma de posesión de la Silla K, de la Real
Academia Española.
20
Óp. Cit. P. 18. (1971).
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llevaba mucho al teatro”.21 Su educación, al igual que la de sus hermanas y hermanos,
estuvo a cargo de instituciones religiosas, según costumbre de familias conservadoras
como era la suya.
A pesar de haber tenido un largo período de silencio de casi veinte años, Matute
es una autora enormemente prolífica. Ha escrito 15 novelas, además de relatos, cuentos
infantiles y dos libros de corte autobiográfico. Sus novelas pueden clasificarse en obras
realistas (realismo social)22 y fantásticas.
Dentro de sus novelas de corte fantástico, están La torre vigía, Olvidado rey
Gudú, y Aranmanoth. Entre sus novelas de corte realista, se encuentran: Los Abel,
Fiesta al noroeste, Pequeño teatro, En esta tierra, Primera memoria, Los hijos muertos,
Los soldados lloran de noche, Algunos muchachos, La trampa, Luciérnagas, Paraíso
inhabitado y Demonios familiares, (obra póstuma). A este último grupo pertenecen los
tres títulos objeto de análisis en este trabajo, en su vinculación con la pictórica.
Cronología de su obra:
1942 “El chico de al lado” aparece en Destino.
1943 Escribe Pequeño teatro.
1945 Escribe Los Abel.
1947 Los Abel resulta finalista en el Premio Nadal.
1948 Publicación de Los Abel, con lo que se inicia su carrera novelística.
1951 Gana su primer premio literario “Tertulia Café del Turia” por su novela corta
“No hacer nada”. En noviembre se publica la traducción al italiano de Los Abel y

21

Ayén, Xavi. “Ana María Matute: Todo está cargado de magia” La vanguardia.com (19 de abril de 2013).
Xiaojie, Cai. La infancia en la obra de Ana María Matute. Tesis Doctoral. Capítulo I, P.45. (2012). Esta
autora menciona al realismo social como “la característica más destacada” de la generación del
cincuenta.
22
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empieza a escribir Los hijos muertos.
1952 Se termina de escribir Fiesta al Noroeste. Gana el premio Gijón.
1953 Se publica Fiesta al noroeste.
1954 Pequeño teatro gana el Premio Planeta y se publica.
1955 En esta tierra (versión reescrita de Luciérnagas).
1956 “Los cuentos vagabundos”, Los niños tontos y El país de la pizarra.
1957 El tiempo, una colección de historias cortas.
1958 Los hijos muertos recibe el Premio de la Crítica Española como mejor novela
del año, y se publica.
1959 Gana el Premio Miguel de Cervantes por Los hijos muertos. Empieza a trabajar
en su trilogía Los mercaderes.
1960 Primera memoria (primer volumen de Los mercaderes) gana el Premio Nadal, y
se publica.
1960 Paulina, el mundo y las estrellas y El saltamontes verde. Se traducen al francés
El tiempo y Primera memoria.
1961 El arrepentido, el Libro de juegos para los niños de otros, Historias de la
Artámila, Tres y un sueño, y A la mitad del camino. Fiesta al noroeste se traduce
al francés y al italiano, Primera memoria al portugués y Los niños tontos al
alemán.
1962 Caballito loco (cuentos infantiles). Pequeño teatro se traduce al francés.
1963 El río. Los hijos muertos se traduce al francés y se editan la versión inglesa y
americana de Primera memoria.
1964 Los soldados lloran de noche (segundo volumen de Los mercaderes).
1964 Algunos muchachos (colección de historias cortas).
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1965 El Polizón del “Ulises” gana el Premio Lazarillo.
1969 La trampa (tercer volumen de Los mercaderes).
1971 La torre vigía. Novela de corte fantástico.23
1972 El aprendiz.24
1983 Sólo un pie descalzo.
1990 La virgen de Antioquía y otros relatos.
1993 Luciérnagas y De ninguna parte.
1994 La oveja negra.
1995 El verdadero final de la bella durmiente, El árbol de oro y otros relatos.
1996 Olvidado rey Gudú, Casa de juegos prohibidos y el cuento Cuaderno para
cuentas.
1998 Los de la tienda; El maestro.
2000 Aranmanoth y Todos mis cuentos.
2010 Paraíso inhabitado y La puerta de la luna.
2011 Las Artámilas.
2013 Reedición de Cuentos infantiles.
2014 Demonios familiares.
Ana María Matute muere justo un mes antes de cumplir los 89 años, el 25 de
junio del presente año, en Barcelona, víctima de una crisis cardiorrespiratoria. Hacía
apenas unos días, en una entrevista,25 la autora había expresado “Si te acercas a la
‘Matute’ corres el riesgo (o la fortuna) de salir de este mundo y entrar en uno diferente”.
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La cronología está tomada desde el inicio, hasta este punto, del libro Ana María Matute de Janet W.
Díaz y de la página oficial de Ana María Matute.
24
Desde aquí, hasta el último libro que se menciona, la cronología se toma únicamente de la página
oficial de Ana María Matute.
25
Viejo, Julia. “Ana María Matute: Vivir es bonito.” Qué leer. (2014).
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La frase resulta ser un legado literario, sobre todo si se toma en cuenta que proviene de
una escritora cuya excelencia quedó demostrada en su obra y a la que seguramente,
muchas letras se le quedaron en el tintero y muchas historias sin contar; sin embargo,
siempre se entrará en un mundo diferente, cuando se lea a “la Matute”.
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CAPÍTULO III
LA SINESTESIA

LA SENSIBILIDAD LITERARIA Y VISUAL EN LA NARRATIVA DE LA
AUTORA
El presente capítulo está elaborado con la intención de investigar los efectos
que el uso de la figura retórica de la sinestesia alcanza tanto en Primera memoria, como
en Pequeño teatro y Fiesta al noroeste. En las tres novelas pueden encontrarse un
sinnúmero de expresiones en las que se fusionan una o más sensaciones o emociones,
con especial predominio del sentido de la vista, logrando con esto imágenes de una gran
riqueza literaria. Algunas de estas imágenes pudieran haberse inspirado en la
contemplación de un lienzo, o de alguna obra de arte.
Para sustentar lo anterior, se ha tomado la definición de Hipotiposis de
Fontanier que Luz Aurora Pimentel26 transcribe en su libro y que refleja el modo tan
artístico y a la vez tan realista en que Matute transmite sus pensamientos. Según
Pimentel, “no se concibe (…) un acontecimiento narrado que no esté inscrito en un
espacio descrito”.27 Debido a lo cual, se ha recurrido en gran medida, a la descripción
de algunos personajes, espacios y situaciones en cada una de las tres novelas, buscando
con ello, responder al interrogante propuesto al inicio de este capítulo. Esto es, a partir
de la selección de fragmentos que muestran las distintas formas en que Matute describe

26

Pimentel, Luz Aurora. El espacio en la ficción. P. 17. (2010). “Hipotiposis: cuando la exposición del
objeto es tan vívida, tan enérgica, que de ella resulta, estilísticamente hablando, una imagen, un
cuadro.”
27
Ibíd. P. 7. (2010). Lo que Pimentel argumenta es la necesidad de tener información tanto de las
situaciones, como de los objetos que “pueblan y amueblan ese mundo ficcional.”
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a sus figuras dentro de una atmósfera determinada, se puede comprender la importancia
que el uso de la sinestesia logra en sus escritos.

1) Primera memoria:
Como punto de partida se han elegido algunas frases que forman parte
importante en la descripción que Matia hace de ella misma (protagonista principal y voz
narrativa) en esta novela. También se han analizado algunos pensamientos vertidos en
torno a Doña Práxedes y Manuel; así como algunos otros enunciados relacionados con
la isla que se consideran importantes.
Matia se retrata como heredera de la tristeza de la abuela. Acepta tener un carácter
hosco y rebelde que le ayuda a disfrazar su debilidad, pero la característica principal que la
identifica como personaje es su imaginación desbordante. La niña llega a casa de su abuela
a los doce años, a aquél “perdido punto en el mundo” pero antes, ésta la lleva a un hotel
oscuro, en donde pasan la noche. Su primera sensación se asocia con el miedo, “La cama
de hierro forjado, muy complicada, me amedrentó como un animal desconocido”. Al llegar
a la isla se da cuenta de que ha olvidado su teatrito de cartón: “cómo deseé (…) que fuera
posible meterse allí, atravesar los pedacitos de papel, y huir a través de sus falsos cristales
de caramelo”. Para luego, transmitir una sensación de libertad a la mañana siguiente: “y me
fui, descalza, aún con un tibio sueño prendido en los párpados, hacia la ventana”. La joven
relata el paso de sus días “en medio de la calma aceitosa, de la hipócrita paz de la isla”.
Aquella isla “vieja y malvada,” como la describe Lauro, su preceptor, “bajo un cielo
hinchado como una infección gris”. Sin embargo, también acepta haber tenido algunos
momentos buenos, en los que “En la oscuridad erraban mariposas de luz, como diminutos
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barcos flotantes”. A través de los textos anteriores,28 es posible descubrir el miedo, la
nostalgia, y el hastío, que dominan a Matia. La autora ha logrado expresiones literarias en
las que al sentido de la vista, se unen también sensaciones gustativas y táctiles, así como
sentimientos y emociones que van desde el temor, hasta la felicidad anticipada que siente
la niña al caminar descalza hacia la ventana.
Matia se siente sola, en medio de la nada, en una isla “vieja y malvada”, a la que
relaciona con su abuela, quien simboliza todo lo malo que le ha pasado; en ella deposita
todo su enojo y frustración por la pérdida de su vida anterior. Esa vida representada en su
teatrito de cartón que ha olvidado en casa de la nana. La noche que pasa en el hotel es
como un augurio de la soledad que le espera, quizá por eso, no puede contar con el arropo,
o cobijo que le pudiera proporcionar la cama, pues su imaginación le indica que está ante
lo desconocido y debe mantenerse alerta. Al mencionar la cama, también se entiende como
si hablara de su abuela, es ajena y complicada, y de un momento u otro puede agredirla,
como un animal venenoso. Su abuela representa lo establecido y los prejuicios sociales, es
hipócrita, densa, y “una infección”. Gracias a su carácter rebelde, Matia no se da por
vencida y busca recuperar la libertad perdida que tanto anhela.
En cuanto a Doña Práxedes, se puede decir que es una mujer dura, conservadora,
insensible y poderosa; acostumbrada a mandar y ser obedecida. Matia, su nieta, en los
siguientes fragmentos,29 la describe así: “Mi abuela tenía el pelo blanco, en una ola
encrespada sobre la frente, que le daba cierto aire colérico”. Y agrega: “creo descubrir en
aquella cara espesa, maciza y blanca, en aquellos ojos grises bordeados por un círculo
ahumado, un resplandor de Borja y aún de mí”. Matute se vale tanto de la sinestesia, como
del significado de los colores y presenta a la abuela utilizando dos tonos neutros, el blanco
28
29

Óp. Cit. Estos textos que se refieren a Matia, están tomados de las pàgs. 12 a la 24. (1960).
Ibíd. Los textos que describen a Doña Práxedes se toman de las págs. 11, 20, 59 y 157 (1960).
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de su cara, haciendo contraste con el gris de sus ojos y de sus ojeras.30 El color blanco, es
la suma de todos los colores, y es el color del cabello, y de la tez de la abuela, cómo si con
esto, se tratara de exhibir el poderío que ostenta Doña Práxedes en la isla; allí, la abuela lo
es todo. En cambio, el color gris,31 es un tono neutro que representa la vejez, lo anticuado y
lo sucio. También es el color del aburrimiento, de la soledad y del vacío. Matia se siente
identificada con la abuela, gracias a un color que representa la falta de alegría de vivir, y
acaso sea esto precisamente, lo que en verdad la une a ella y le provoca el descontento al
que reiteradamente alude en sus expresiones.
Añade en otro párrafo, que su abuela era una bestia de “porcina vista (…) pesada
como una rinoceronte (…) jadeando, con su cólera blanca encima de la frente”. Y
cuando la abuela sonreía, enseñaba “los dientes caninos”. El sentimiento de ira con que
se reviste a la abuela, lo representa Matute a través de diversas analogías que le
animalizan, otorgándole características propias de las bestias. Para Matia, la abuela es
una gran mole aplastante, sofocada y rabiosa, que lo llena todo con su presencia, con su
mirada repugnante y su sonrisa inhumana y cruel.
Al referirse a las manos “huesudas (…) salpicadas de manchas color café” de
Doña Práxedes, la joven alude a “dos enormes brillantes sucios” que porta en sus dedos
índice y anular, y a los que de manera indefectible se siente la necesidad de relacionar
con otras frases en la siguiente página, “con los ojos aún más juntos, como dos
hermanos confiándose oscuros secretos (…) con el parpadeo de un sol gris en los
enormes solitarios de sus dedos”. O cuando menciona que “Su anillo gris despedía
reflejos de cólera”. Según Matia, la abuela tiene en sus manos el destino no sólo de la
30

Gatto, Joseph A., Albert W. Porter, y Jack Selleck. Exploring Visual Design. P. 39. (1978). “Color appeals
to our emotions (…) color affects our communication, because it designates and identifies the things
around us.”
31
Heller, Eva. Psicología del color. Cómo actúan los colores sobre los sentimientos y la razón. P. 269.
(2013).
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isla, sino del archipiélago completo, es decir, de todo lo que les rodea, (representado por
las manchas color café) la abuela es dueña de todo. Pero es un destino atroz, descarnado
igual que sus manos. Sus ojos, muestran un alma sucia, siniestra y turbia, como los
solitarios con que adorna sus dedos. El color gris está relacionado con el frío y el
invierno32 es por eso que el sol, se opaca y debilita ante la ira y la ruindad de Doña
Práxedes.
El siguiente personaje analizado en esta historia es Manuel, el chico del que
Matia se enamora. Él representa lo opuesto a ella; es un chico pobre, segregado,
marcado. Manuel es el contrapeso de Matia, quien al referirse a él deja traslucir fuertes
emociones unidas al sentido del tacto y de la vista. Así habla Matia de Manuel:33
(…) era su nuca (…) del bronco color del sol sobre el sudor (…) también había
sol en el color de su pelo quemado, seco por el fuego, en franjas como de cobre.
Poseía una faz delgada y dura. Y los huecos profundos de los ojos, y el brillo de
madera gastada de aquel rostro, parecían quemarse bajo el sol (…) sólo había en
él una oscura tristeza (…) En aquella tristeza cabían mis trenzas mal atadas. En
medio de una extraña vergüenza (…) me pareció que una delgada corteza se
rompía, con todo lo que me obligaban a sofocar (…) De pronto (…) era
solamente yo (…) en un deslumbramiento desconocido. En la casa de Manuel, el
sol entraba por todos los agujeros, de un modo insólito, casi angustioso.
Gracias al efecto de la sinestesia, los textos anteriores reflejan la atracción tan poderosa
que Matia siente por Manuel. La conexión entre el muchacho y el sol, nos remite a
imágenes cálidas, apasionadas, relacionadas con la vida misma. De hecho, la vida está
donde está Manuel, así lo demuestra la entrada del sol en su casa. Esa calidez que le
32
33

Ibíd. P. 283. (2013).
Óp. Cit. Los textos que describen a Manuel se toman de las págs. 38, 117, 118 y 121. (1960).
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causa tanto desasosiego, simboliza en la joven su entrada a la adolescencia, es ella quien
se está quemando por dentro. Matia interpreta como sombría la mirada de Manuel,
porque se siente en desventaja; ella no es dueña de sí misma, está bajo el influjo de los
convencionalismos propios de su clase; hasta que Manuel aparece en su vida, y con él,
se despierta en ella el deseo de pertenecer a algo o a alguien.
La autora describe al espacio en que se desarrollan las novelas 34 como un
personaje más, haciendo uso de la sinestesia para elaborar frases cuyo contenido está
lleno de texturas, olores, colores, sentimientos y emociones que van más allá de una
simple enumeración de objetos, no se trata de un “despliegue sintagmático de los
atributos y partes constitutivas de un objeto nombrado”35 sino que infiltra en sus frases
un hálito de vida, como en este caso, en que se refiere a la isla dándole un carácter de
figura principal.
En las siguientes expresiones, Matute construye imágenes cargadas de estímulos
sensoriales: “Hacía un brillante y horrible día gris, resplandeciente como aluminio. El
sol atravesaba la piel transparente del cielo, como una hinchada quemazón. (…) Del
mar (…) trepaba el frío (…) Los troncos negros de los árboles, contra la dorada neblina
(…) parecían seres melancólicos y siniestros, clavados detrás de la casa, como una
manifestación de muda protesta”. La descripción tiene un aspecto cegador, cortante,
pero aun así, es posible imaginar el paisaje; sobre todo, el cielo arrebolado. Se puede
sentir el cambio de estación, es la llegada del invierno. Las figuras recortadas de los
árboles, en posición de centinelas, dan a entender que para Matia, es inútil rebelarse
contra el paso del tiempo, de todas formas, sus días transcurren dentro de un encierro
virtual en la isla.
34
35

Ibíd. Los fragmentos utilizados para describir a la isla, se toman de las págs. 183 y 186. (1960).
Óp. Cit. P. 8. (2010).
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2) Pequeño teatro:
De forma semejante a como se hizo en la primera obra, se hablará primero de
algunos protagonistas, como Ilé Eriorak, Anderea, y Zazu; para dejar al final, los textos
en donde se describe la pequeña población de Oiquixa.
Ilé Eriorak es un chico vagabundo, sin familia, a quien se le considera un
retrasado mental; pero en esta obra, es un personaje al que todas los demás figuras están
unidas; y es quien al final de la historia, logra que se haga justicia. Su nombre significa:
pelos caídos:
Era un muchachito menudo, con un mechón de cabello negro y rebelde como la
crin de un potro, (…) con escamas relucientes pegadas a la piel (…) tenía los
ojos azules, como mar que duerme (…) había un rayo de luz, fuerte y hermosa
(…) que atravesaba el enramado de sus confusos pensamientos, y le hería
dulcemente el corazón.
La descripción de Ilé,36como una criatura desprotegida, inocente, sucia, tonta quizá,
pero con un espíritu sensible; es posible entenderla gracias al juego de palabras con que
se detallan cada una de sus características. El chico no tiene educación y su
comportamiento es insolente, pero tiene dentro de sí, una sabiduría que ni él mismo
alcanza a comprender, está “dormida” esperando el momento propicio para despertar.
En el párrafo siguiente, la fusión de sentidos y emociones, anticipan la presencia
nefasta que tendrá Marco no sólo en la vida de Ilé, sino principalmente en la vida de

36

Óp. Cit. Los textos para describir a Ilé se encuentran en las págs. 30 y 31. (1954).
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Zazu. Marco37 es un muñeco como los que hace Anderea, con una mirada cautivante y
seductora. Es malintencionado y repulsivo, pero al mismo tiempo, atrayente y
afectuoso. Marco es un vividor: “Ilé contempló los ojos del forastero, verdes como los
de los brujos de la farsa (…) Una fuerte brisa cargada de olores intensos (…), de cosas
podridas (…) del agua negra (…) siniestra y dulce (…). Lamía y chupaba como una
inmensa sanguijuela (…) que atraía, fascinaba”. La personalidad del forastero está
trasplantada en las características que se le atribuyen a la sanguijuela, a la brisa, y al
agua.
Una figura central en esta novela, sin duda, es Anderea.38 Él es la única persona
que conoce el alma de Ilé:
Era éste un anciano (…) jorobado y deforme (…) dueño de un mundo mágico:
un teatro de marionetas (…) tallaba sus muñecos (…) trenzaba sus historias (…).
Amor y odio vivían bajo la noche azul con estrellas de estaño. Un rayo de sol
atravesaba la claraboya y acariciaba las expertas manos del anciano. Tú puedes
muy bien manejar el decorado (…).Y luego, más adelante, tú verás cómo es
fácil, aprenderás a manejar muñecos.
Matute con su combinación de sensaciones y emociones, presenta a Anderea como una
persona humilde, pero dueña de una sabiduría que le hace entender y comprender muy
bien a la humanidad. Es deforme, como la vida misma de los personajes de Oiquixa.
Conoce el corazón del hombre y lo muestra a través de sus puestas en escena. Sus
historias están tomadas de la vida misma. Es un ser experimentado que confía en Ilé y
está dispuesto a compartirle sus conocimientos. De alguna manera, Anderea se equipara

37
38

Ibíd. La descripción de Marco se toma de las págs. 59 y 62. (1954).
Ibíd. Para definir la figura de Anderea, se utilizan los pasajes literarios de las págs. 31, 61 y 257. (1954).
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a un demiurgo, un artífice o creador que mueve los hilos no sólo de sus marionetas, sino
del hombre mismo, en ese su pequeño teatro que no es más que el escenario de la vida.
Zazu,39 la única hija de Kepa Devar, el hombre más poderoso de Oiquixa, es un
personaje complejo, se diría que posee una doble personalidad, representada en el tono
impar de sus ojos. Es una chica apartada, rebelde, anárquica; y al mismo tiempo, se
permea en ella una enorme necesidad de afecto: “tenía una línea brutal, partiéndole la
cara (…) con un diminuto frío clavado siempre en el pecho, como un cristalito
venenoso. (…) Las pupilas de Zazu eran de un cristal diáfano (…) sin fondo, infinito
(…) hubieran sido unos hermosos ojos”. Conocer a Zazu es posible gracias a la gran
cantidad de efectos logrados a través de la sinestesia. Este personaje es presentado con
todos sus atributos físicos, pero también con sus grandes defectos, con sus debilidades y
sus miedos. Es una pobre criatura solitaria, que busca afanosamente llenar sus vacíos.
No hay nadie que conozca el corazón de Zazu, ni ella misma, su corazón está cautivo,
reprimido, no conoce el amor verdadero. Es apasionada y promiscua, se entrega con
facilidad al amor físico, terreno. Una chica con una enorme dualidad. Por un lado, se
acepta y se disfruta tal y como es, y por el otro, no se perdona el ceder siempre ante sus
impulsos y deseos. La autora a través del recurso de la sinestesia, recurre a la
personificación de Oiquixa, en donde hace presentes la naturaleza ardiente y los
pecados de Zazu:
El cuerpo de Zazu era (…) bello (…) donde la sangre era como una línea de
fuego, oculta y siniestra. Ella amaba su (…) cuerpo (…) desoladamente vencido
(…) odiaba su cuerpo, porque era cruel e indiferente, agudo e hiriente (…) pobre
cuerpo equivocado y triste, como un grito en la noche (…) pobre corazón, como
39

Ibíd. Para describir la complejidad de este personaje, se transcriben fragmentos contenidos dentro de
las págs. 38 a la 57. (1954).
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una lámpara enterrada. Toda ella era (…) un gran hueco (…) de deseo
desmedido y brutal. Zazu estaba presa en Oiquixa (…) porque era pequeña y
retorcida (…) porque encontraba en cada peldaño (…) sus propios pecados.
Cuando se habla de Oiquixa,40 la pequeña población pesquera donde se
desarrolla la historia, se describe como “oscura y llena de torcidas calles, en cada una de
cuyas esquinas había risas y lenguas que destilaban largos hilos de maldad (…) el
muelle (…) era como un negro pulpo de ojos amarillos que avanzase sus tentáculos
hacia las olas” en donde había “un mar, entintado y espeso (…) formando (…) bocas
negras, abiertas, terribles”. Toda esta descripción del espacio en que se desarrolla la
novela, permite al lector entender que la vida en esa pequeña población, está llena de
murmuraciones y crueldad. La autora, nuevamente, personifica al pueblo otorgándole
características propias del ser humano, y une la simbología del color, al recurso de la
sinestesia, para lograr un escenario en el que se manifiesta la negatividad de sus
pobladores. Según Heller41 la unión del color negro y el amarillo significa egoísmo,
infidelidad y mentira, y esa es la combinación utilizada para describir el muelle de
Oiquixa, en cuyo mar, finalmente, Zazu, habría de quedar atrapada y sin vida.

3) Fiesta al noroeste:
En esta novela, se analizará al personaje de Juan Medinao, Pablo Zácaro, la
madre de Juan y la aldea de Artámila Baja. Juan Medinao42 es el protagonista principal
de esta historia, es un hombre contrahecho, interna y externamente. Una persona que ha

40

Ibíd. Para definir esta población de pescadores, se recurre a los fragmentos insertos en las págs. 29, 40
y 44. (1954).
41
Óp. cit. P. 131. (2013).
42
Óp. Cit. Para describir a Juan, se utilizan pasajes que se encuentran en las págs. 522 a la 524. (1953).

24

vivido en soledad y deseando la aceptación de quienes le rodean, empezando por sus
padres.
Tenía una cabeza muy grande (…) En cambio, su cuerpo era casi raquítico (…).
Su camisa tenía un gran roto, casi encima del corazón. La casa y las tierras le
venían grandes (…) especialmente la casa (…). Estaba emplazada lejos, como
dando una zancada hacia atrás de la aldea, frente por frente al Campo de
Noroeste. Aquel domingo de carnaval (…) la voz humana que taladró el tabique
le derrumbó desde sus alturas (…). Era como si toda la habitación le escupiera
hacia Dios.
Con el uso de la sinestesia en los párrafos que anteceden, Matute retrata la deformidad
de Juan. Su gran cabeza y su pequeño cuerpo denotan el uso de la razón, más que el del
corazón. Juan es un ser solitario, y esa soledad le ha hecho mezquino, y ha empobrecido
aún más su espíritu ya de por sí, pequeño. El rezo para él es un medio de santificación,
tiene miedo a morir en pecado, aunque él ya está muerto en vida, así lo indica el hecho
de que su casa está más cerca del cementerio que de la población.
La madre de Juan es una mujer triste, amargada. 43 Su vida junto al padre de éste
sólo le ha traído desdicha. Es por esto que el nacimiento de su hijo representa la
materialización de su infortunio, en lugar de simbolizar la unión y el amor.
(…) aquella mujer de cintura negra (…) veía el cielo desde la cama (…)
volverse verde, igual que un hombre cuando va a vomitar (…) me parecía estar
enterrada y tan sola como un muerto (…) era el ángulo derecho de la sala,
tenebroso y mal limpiado por las criadas: el vértice de lo negro. Rígida, con la

43

Ibíd. Para describir a la madre de Juan Niño se toman fragmentos inscritos en las págs. 532, 535 y 547.
(1953).
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cara tapada, estaba la muerte servida en el lecho (…). Entonces rodó de un solo
tajo todo el calor de la noche (…) parecía que huía su sangre como un río (…)
lloró como un perro (…) traspasado de soledad.
La autora muestra el gran infortunio que acompaña a Juan desde su nacimiento, y para
describirlo, utiliza frases en las que a los sentimientos y los sentidos, agrega el color
negro para marcar la cintura de su madre en el momento del alumbramiento; este
color,44 es el color de la protesta y la negación, y junto al verde, denota destrucción, por
lo que se podría entender, que Juan, en su llegada al mundo encuentra todo lo opuesto al
amor y a la vida. No fue un niño deseado ni concebido con el cariño propio de una
madre, pues ésta representa lo oscuro, lo agudo y lo sucio. La vida de Juan es un ciclo
ininterrumpido de adversidades, la muerte de su madre, el único ser con el que pudiera
sentirse ligado, se traduce en un frío total de alma y cuerpo.
Para introducir la figura de Pablo Zácaro,45 el medio hermano de Juan, Matute lo
hace a través de palabras en donde abundan las emociones:
Nacía un hombre (…). Sus cinco años aparecían sacudidos por la conciencia de
su soledad (…) y lenta, sensualmente le nació el odio y el amor a su hermano
(…) le invadió una ola de sangre, de flor de sangre, tan intenso que le produjo
náuseas. Pablo Zácaro (…) ¡parece que lleve un sabio en la barriga! (…). En las
palabras de Juan Padre había un orgullo incontenible, ocultándose como un
ladrón.
Nunca como entonces, Juan sintió el rechazo y el desprecio de su padre. Su medio
hermano es todo lo que él no es: inteligente, fuerte, seguro de sí mismo. Es un hombre,

44
45

Ibíd. P. 131. (2013).
Óp. Cit. Se describe a este personaje utilizando los fragmentos de las págs. 540, 543 y 557. (1953).
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no cómo él, que sólo es una farsa. Y le surge un deseo intenso de tomar su lugar para
sentir el amor, la aceptación y el orgullo de su padre; tanto, que le nace dentro de sí, esa
dualidad de sentimientos que termina por apoderarse de todos sus sentidos. 46
Tenía pupilas grandes, esféricas y transparentes, como granos de uva negra (…)
por los puños desabrochados, surgían sus brazos, como frotados con jugo de
nueces. Le pareció que los ojos de Pablo giraban ahora dentro de los suyos,
emborrachándose con su fuerza. Pablo era parte de sí mismo (…). Él era como el
molde hueco de su hermano y lo necesitaba, deseaba su contenido más allá de
toda razón.
El amor-odio hacia Pablo, su hermano, marca por siempre la vida de Juan. Pablo
representa la otra mitad, su complemento. Sobre todo, representa todo lo que Juan no
tiene, empezando por el amor de sus padres. El retrato de Pablo lo muestra atlético,
fuerte, sensual. Con ojos de mirada intensa, apasionada, que invitan a saborear el vino
que emborracha y aturde los sentidos. Juan desea a su hermano más que a nada en el
mundo, porque desea parecerse a él, ser cómo él.
Para hablar de Artámila,47 Matute menciona que está compuesta por tres aldeas,
la Alta, la Baja y la Central, pero es en la Artámila Baja, “la más mísera” donde se sitúa
la novela. De las tres aldeas, es precisamente la más infortunada, la que ha elegido la
autora para desarrollar una historia en donde la soledad es un elemento principal.
“Artámila era poco agradecida al trabajo, con su cielo y su suelo hostiles a los hombres
(…) el valle (…) con sus casuchas medio borradas por los sucios dedos del hambre.
Había un cuadro de tierra rojiza (…). Era el Campo del Noroeste (…) donde los
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Ibíd. Para describir los sentimientos de Juan hacia Pablo, se utilizan pasajes de las págs. 564, 584, 593
y 595. (1953).
47
Ibíd. Se define a la Artámila Baja gracias a los textos de las págs. 513, 514 y 517. (1953).
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hombres de Artámila escondían a los muertos”. Se trata de una tierra árida e inhóspita,
que Ana María Matute describe como un lugar olvidado de Dios, un lugar infértil y
pobre, donde los muertos no son enterrados en el cementerio, son “escondidos”, cómo si
el pueblo todo se avergonzara de sí mismo y de sus habitantes.
A manera de conclusión, se puede decir que en Primera memoria, el poder que
detenta la abuela en la isla, puede ser comparado con el dominio que ejercía el régimen
franquista en España, y Manuel y su familia representan a las clases desprotegidas. Es
por eso que Matia se siente atraída hacia él. La joven muestra desconfianza y rebeldía
hacia su abuela porque ésta representa, precisamente, lo que Matia tanto detesta: la
injusticia y la prepotencia. La casa de Manuel está enclavada en medio de las
propiedades de la abuela; como si con esto se quisiera lograr una semejanza con el
descontento que existía entre las clases marginadas, insertas en los dominios de la
dictadura; es quizá por eso que a Malene, la madre del joven, le cortan su hermosa
cabellera roja, intentando, tal vez, ejemplificar con ello la extinción de los rebeldes. En
cuanto al tono gris con que constantemente se describe al cielo y al sol, éste se asocia
con el frío y el invierno, y su comparación con una “infección”, es un indicativo de la
desesperanza de los de abajo. No existe nada que pueda con la dureza y frialdad de
quienes detentan el poder.
En el caso de Pequeño teatro, la semejanza con la vida real, es palpable.
Anderea es comparable al polichinela, aquel muñeco jorobado que se negaba a morir;
vive en la parte alta de Oiquixa, desde donde, seguramente, le es posible contemplar a
sus pobladores con sus defectos y virtudes. La vida es tan sólo un escenario en el que las
marionetas tienen sus “cabezas (…) heridas por sonrisas que se han convertido (…) en
muecas llenas de melancolía”. Este anciano, forjador de sueños, convierte a sus
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muñecos en ejemplos vivos del sufrimiento humano.48 Los compara a los personajes de
Oiquixa, tal es el caso de Marco, el forastero con ojos tan verdes como los brujos que
Anderea muestra en sus farsas, y que Ilé compara con Arbaces; o Zazu, a la que se
puede equiparar con Colombina, a quien el viejecito categoriza como estúpida y falsa; o
quizá Kepa, quien en medio de su embriaguez, describe a la tristeza como a una alimaña
que se esconde en el fondo de las botellas.
Por último, Fiesta al noroeste, es, igual que las dos historias primeras, un canto
a la soledad. Juan Niño, ha nacido deforme porque así es la humanidad, él es tan sólo
una muestra de los errores humanos. A diferencia de Matia e Ilé, a Juan no lo salva su
imaginación, además, no tiene la rebeldía de que también están revestidos estos dos
personajes para luchar contra su suerte, o su destino. Su casa, de manera semejante a las
Artámilas, tiene tres grandes cuerpos de tierra roja, y de manera similar al cementerio,
esta tierra es “casi granate”.49 La historia, desde el principio, describe a Juan como
sinónimo de la tierra en donde vive, él es igual de pobre que la Artámila Baja, sólo que
su pobreza es de espíritu. Lo mismo se puede decir de los demás personajes, la madre de
Juan, convertida en la antítesis de la vida y Pablo, su aparente seguridad termina por
convertirse en apatía. No es capaz de sentir ni rabia ni celos ni surge en él ningún deseo
de pertenencia al ver perdida a la mujer que ama. Pablo es otro personaje muerto en
vida, y no puede ser de otra manera porque la firmeza de que lo reviste la autora, le
imposibilita para abrigar en sí, la maleabilidad propia del ser humano común.

48
49

Ibíd. Se toman los textos de las págs. 31, 62 y 92 para ejemplificar. (1954).
Óp. Cit. P. 522. (1953).
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CAPÍTULO IV
PALETA CROMÁTICA: ROJO, NEGRO Y VERDE

LA OPUESTA SIGNIFICACIÓN DEL COLOR
Este capítulo, está enfocado al estudio de la paleta cromática utilizada por la
autora en las tres novelas motivo de este trabajo. Se iniciará el análisis siguiendo el
mismo orden ya establecido en anteriores capítulos: es decir, con Primera memoria,
seguida de Pequeño teatro y al final, Fiesta al noroeste. En cada una de las tres novelas
se estudiará en primer lugar el color rojo, enseguida se analizará el negro, después el
verde, y por último, los demás colores presentes en menor medida en la historia o cuya
ausencia merece ser explicada.
Hablar de color, en general, es hablar de sensaciones50. De ahí que sea de gran
interés encontrar la relación que Ana María Matute establece entre éstos, y algunos
pasajes en sus escritos. Según se ha comentado en los capítulos anteriores, la narrativa
de esta autora, está sustentada, en gran parte, en la fusión de sensaciones, y emociones,
misma que transmite también, en el uso de una muy peculiar rueda de color.
Los colores y los sentimientos no se combinan de manera accidental,51 sino que
son “experiencias universales profundamente enraizadas desde la infancia en nuestro
lenguaje y nuestro pensamiento”. Independientemente de que cada individuo tenga una
particular comprensión del color, existen ciertos “efectos universales y simbolismos”
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Lois Swirnoff (2014) en su artículo sobre el color rojo, menciona que los científicos han definido al
color, en general, como una mera sensación. Sin embargo, el color también es una dimensión, está
unido al espacio, ya que tiene que ver con la percepción de las formas y su volumen. Debido a esto, el
color puede definirse como “una parte esencial de la experiencia visual.”
51
Óp. Cit. P. 17. (2013).
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que ayudan a emplear los colores de manera adecuada. Con base en este y otros
pensamientos vertidos por diferentes autores, se intenta el análisis de los textos.

1) Primera memoria:
Tal y como se comentó, el primer color a analizar es el rojo. Este color está
considerado como un color cálido y se asocia tanto con sentimientos y sensaciones
positivas como la fuerza, la energía, el amor, la atracción sexual, y la pasión; como con
negativas: la ira, el peligro, la sangre y la muerte. Es al mismo tiempo principio y fin de
la existencia. Este color está asociado con la vida,52 y también con la vida después de la
muerte.
Ana María Matute hace uso del color rojo para mostrar la violencia, la tristeza y
la frustración.53 El sol, en su papel silencioso, ejerce de protector y cómplice del crimen.
El astro rey es el símbolo del odio abrasador que aúna a todos los personajes inmersos
en una guerra fratricida. No debe olvidarse que los títulos de la segunda y tercera parte
de la novela inciden en la presencia del sol y el fuego en la obra: (“La escuela del sol”,
“Las hogueras”). Las citas a este respecto son muchas:
La abuela buscaba y buscaba en los periódicos huellas de la hidra roja y sus
desmanes (…), fotografías de nobles sacerdotes abiertos en canal. Y (…)
hombres abiertos, colgando de ganchos, como reses, en los quicios de las
52

Kelly, Mary B. Red. The Universal Color. (2014) En este artículo, Kelly menciona que el arqueólogo
británico James Mellaart al encontrar el color rojo en varias de sus excavaciones en Turquía, ha
expresado que “The red color (…) surely owned its extensive use not only to ready availability, but even
more to its magic virtue of symbolizing blood and therefore the life force.” Menciona esta escritora
también que, para la tribu de los Setu, ubicados entre Rusia y Estonia, el color rojo, es el color del sol, el
fuego y la sangre y está asociado con el nacimiento, la fuerza y la vitalidad; así como con la desaparición,
la agonía y la muerte. (Mi traducción).
53
Óp. Cit. Para señalar los horrores de la guerra con los que se relaciona al color rojo, se toman algunos
fragmentos de las págs. 24, 34,36, 40 y 72. (1960).
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puertas. En aquel tiempo, bajo el silencio rojo del sol, detrás de los rostros de los
criminales (…) no nos atrevíamos a confesar nuestra tristeza. El odio estallaba
en medio del silencio, como el sol, como un ojo congestionado y sangriento a
través de la bruma (…) vi como el sol, al fin abría una brecha en las nubes. Se
sentía su dominio rojo y furioso. Un rayo de luminoso rojo caía al suelo, como
una mancha de sangre.
El rojo también connota rebeldía,54 enfrentamiento con el poder establecido que en la
novela se corporeiza en la figura de Doña Práxedes, cacique del pueblo. Lo que rodea a
su nieta, Matia, tiene tintes de descontento, como respuesta violenta al abuso de poder.
El cabello de Malene es un símbolo de su indocilidad: “Era una mata de cabello espeso,
de un rojo intenso, llameante; un rojo que podía quemar si se tocase”. Es por eso que al
insolentarse con los Taronjí, al demostrar sus sentimientos “poco resignados” deciden
raparla, para darle un escarmiento. Otro ejemplo de esto se encuentra en la descripción
del lavabo que está en el cuarto de baño: éste tenía un espejo inclinado, que recuerda el
declive que está detrás de la casa de la abuela por el que Borja y Matia bajan a la playa:
“El mármol rojizo del lavabo, veteado de venas sangrientas” nos da la idea de la
brutalidad que se vivía en una época de descontento general, como lo fue la guerra civil.
Los colores producen efectos distintos al estar en compañía de otros colores55 ya
que están determinados por el contexto en que se encuentran. Así, el negro y rojo juntos,
significan odio, peligro y prohibición.56 En este caso, el aspecto positivo del rojo, en
compañía del negro, se torna en un aspecto negativo. Rojo y negro es el aire de la
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Ibíd. Para presentar los sentimientos de ira y rebeldía se utilizan los fragmentos insertos en las págs.
56, 65 y 160. (1960).
55
ÓP. Cit. P. 18. (2013).
56
Ibíd. P. 66. (2013). Queda pendiente la vinculación del posible significado de estos colores con las
vivencias que Ana María Matute haya tenido en su infancia durante la guerra civil en España.
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fragua:57 “En la fragua se respiraba un aire rojo y negro”, y, por último, las flores, como
sangre seca que se niega a perecer: “las rosas encarnadas tan oscuras y profundas que
parecían negras, como de una sangre seca pero aún viva, estremecedora”. Los textos
anteriores reflejan la lucha de las clases desprotegidas y su impotencia ante el yugo de
un feroz opresor; sin embargo, no pierden la esperanza de lograr su libertad.
La atracción sexual está pintada en tonos rojos en la novela.58 Como por arte de
magia, el cabello de Matia se vuelve rojo al tacto de las manos de Jorge de Son Major:
“Todo se llenó de una alegría roja, salvaje (…) mi cabello entre sus dedos, como un
milagro, se volvía leonado”. Pero en los textos que siguen, es la rabia, la que se
relaciona con el color en cuestión: “encendió la lámpara de la mesilla: un globo de
cristal rojo, que se iluminó como un ojo iracundo (…) Allí estaba el gallo de Son Major,
con sus coléricos ojos, como dos botones de fuego”. La presencia del gallo a través de la
novela se manifiesta como testigo de una era llena de injusticia y cuyo estridente canto,
se sobreentiende, se seguirá escuchando.
El siguiente color es el negro, que como se sabe, es la ausencia de todos los
colores, o, la ausencia total de luz59. Es un color que está asociado con la muerte, con la
protesta, y la negación,60 Es el color del final, del duelo, de la maldad, de lo
conservador, de la ilegalidad, la violencia y el poder, la estrechez, lo anguloso, lo
pesado y lo duro.
Algunos artistas plásticos, especialmente pintores, utilizan el color negro para
lograr efectos más dramáticos en sus obras, y de igual manera, parece que Ana María
57

Óp.Cit. Textos tomados de las págs. 83 y 166. (1960).
Ibíd. La sensualidad y el odio, para ejemplificarse, se toman de los fragmentos contenidos en las págs.
174. 175, 180 y 215. (1960).
59
ÓP. Cit. P. 127. (2013). Existen diferencias en esta aseveración de que el negro no se considera un
color, ya que tanto Auguste Renoir como Vincent Van Gogh defendieron su uso por considerarlo
importante e irremplazable. Renoir incluso lo consideró “el rey de los colores”.
60
Ibíd. P. 131. (2013).
58
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Matute, utiliza este color para sumar emoción y fuerza a sus fragmentos literarios.
Aunque son pocas las veces que en esta novela se hace mención al color negro como tal,
cuando eso sucede, se encuentra, casi siempre, haciendo contraste con la luz; como en el
caso de los siguientes pasajes en que se usa para contrastar con el sol:61 “Días de oro,
nunca repetidos, el velo del sol prendido entre los troncos negros de los almendros” y
“Sobre el paladar negro de la nave estaba el sol”. El contraste entre lo luminoso y lo
oscuro que se obtiene en estos pasajes, muestra la importancia de uno y otro al marcar y
destacar con ellos, el esplendor del sol.
En el siguiente fragmento, la mención de lo que se denomina “un color sin
color”62 es aún más drástica, pues Matute no lo utiliza para contrastar, sino para
equiparlo a la luz, lo cual parecería ilógico dado que el negro es precisamente lo
contrario; pero con esta identificación, se establece una relación de igualdad entre luz y
oscuridad para producir con ello, frases llenas de expresividad:63 “un irritado fuego
ardía allá arriba: todo invadido, empapado en aquélla luz negra”. El negro también se
utiliza a veces para obtener un marcado contraste con el color, “las fascinantes vidrieras
de colores estallaban entre la negrura y el moho” lo cual confirma la importancia de su
uso para resaltar las figuras principales,64 en este caso, las vidrieras de múltiples colores.
En numerosas ocasiones, y con un marcado carácter sinestésico, el negro se
iguala a sensaciones que están muy ligadas a emociones: “el negro y retorcido hilo del
teléfono, con su voz, como una sorprendente sangre sonora (…) Nos mostró un agujero,
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Óp. Cit. Pp. 18 y 73. (1960).
Ibíd. P. 128. (2013).
63
Óp. Cit. Se utilizan fragmentos contenidos en las págs. 66, 68, 70, 71, 102 y 128 para ilustrar el uso del
color negro. (1960).
64
Óp. Cit. P. 134. (2013). Este uso del negro para resaltar las figuras principales pudiera estar
relacionado también con el uso de los colores que estaba reservado para la nobleza a mediados del siglo
xv, pues el color significaba poder. Debido a esto, el color negro y los tonos oscuros estaban destinados
para las vestimentas de los estratos inferiores.
62
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negro y podrido como una mala boca”. Este color, o no-color, es usado también para
degradar a través de la comparación, como en “grandes lacras negras, como estigmas de
una mala raza”. Y en la descripción que hace de Doña Práxedes: “La abuela se volvía
hacía mí, como una mole redonda y negra”. En el caso de “una mujer de negro (…)
corría como si deseara atrapar las últimas notas de las campanas” también pudiera verse
como una comparación al establecer una analogía entre el sonido de las campanas, y el
anhelo de alcanzar lo sublime.
Como tercer color, se hablará del verde, siendo este color, en unión con el rojo,
uno de los más usados por la autora en esta novela. Este es el color 65 de lo natural, de la
primavera, de lo sano, de la vivacidad, de la vida vegetal, de la juventud, y de la
seguridad. Pero también es el color de lo venenoso, de los monstruos, y junto al negro
de la destrucción.
En los textos que se han elegido a continuación, se percibe un dejo de
melancolía asociado con la naturaleza. Puede verse como Matia relaciona lo verde con
los recuerdos buenos de la vida en casa de sus padres.66 “Procuré llevar el pequeño carro
de mis recuerdos hacia las varas de oro, en el huerto, o a las ramas de tonos verdes,
resplandecientes en el fondo de las charcas (…) tiraba al aire la madera verde y húmeda,
con un hermoso perfume”. Cuando platica con Borja, en uno de esos días en que la
conciencia de estar solos los atrapa, Matia recuerda con nostalgia el huerto de la casa de
su padre: “¡El río, con sus remansos verdes y quietos, como grandes ojos de la tierra!”
Aquí, la autora muestra cómo desde la perspectiva triste y melancólica de Matia, el
verde está ligado a la felicidad.
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Ibíd. P. 107. (2013).
Óp. Cit. Para ilustrar la importancia del verde, se usan los textos tomados de las págs. 16, 23, 100,101,
124, 155, y 211 (1960).
66
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No se debe olvidar que el color verde tiene además dos significados sumamente
importantes: el de la esperanza y el de la libertad.67Quizá por eso la autora cubre los
ojos de Lauro, el chino, con lentes de cristal verde. “Las niñas, amarillas y redondas,
eran difíciles de ver tras los cristales verdes de las gafas”. 68 Lauro, el hijo de Antonia el
ama de llaves pertenece a las clases desprotegidas y marginadas para las que el anhelo
de libertad está cifrado en la esperanza de una vida mejor. Matia sabe que Lauro
disimula su odio “arrinconado debajo de la cama, como un lío de ropa sucia”69 porque al
fin y al cabo es el protegido de Doña Práxedes y no es conveniente demostrar sus
sentimientos abiertamente.
Cuando Gastón Bachelard70 habla acerca del armario, relacionándolo con las
imágenes de intimidad que se solidarizan con “los escondites donde el hombre (…)
encierra o disimula sus secretos” viene a la memoria el pasaje en donde Matia asegura
tener su propia isla, el rincón del armario donde vive el muñeco negro que le regaló su
padre: “Entre blancos pañuelos y praderas verdes y mares de papel azul (…) vivía
escondido a la brutal curiosidad ajena mi pequeño Gorogó”. Acaso sea ésta la única vez
en que Matute aúne el verde al color negro de su muñeco, sin que el significado del
primero se torne negativo.71
También algunos recuerdos asociados con Manuel, están unidos al color verde,
“Por nuestra espalda subía la luz, verde y ocre (…). Un verde resplandeciente nos
bañaba (…) el sol no podría con nosotros, mientras estuviéramos así, echados uno junto
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Óp. Cit. Pp. 111 y 120. (2013).
Óp. Cit. P. 23. (1960).
69
Ibíd. P. 28. (1960).
70
Óp. Cit. P. 113. (1965).
71
Óp. Cit. P. 107. (2013). Según Heller, el efecto naturalista del verde depende de los colores con los que
se combina. En este caso el azul y el blanco están considerados como los colores del cielo, lo cual
confirma la concepción de vitalidad con que se asocia al verde, y en este caso en particular, al acorde
verde- azul, se le asignan todas las cualidades positivas, en concreto, lo agradable y tolerante.
68
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a otro”. Matia no recuerda cuántas veces vio a Manuel, pero si puede, con seguridad,
recordar “el color de la tierra y de los árboles (…). Y en mi memoria, el olor del aire
(…) y el pozo con su resonancia verde”. Por último, el verde también está conectado a
las imágenes en que Manuel es aprehendido para llevarlo frente a la abuela y Mosén
Mayol: “Desde allí podían verse los olivos del huerto de Manuel como manchas de un
verde lívido (…). De la plata verde de los olivos, lo traía: como de la bruma, entre los
troncos, hacía mí”. Sólo que en estas ocasiones, el verde es pálido y frío.
En esta novela, Matute también alude con frecuencia al color gris, 72 ya sea
mencionado como tal, o en sus diferentes acepciones, sobre todo cuando hace referencia
a las nubes, la niebla, o a los tonos plateados, plomizos o metálicos que en ocasiones le
atribuye a las cosas, tal como sucede el día en que Matia llega a la isla, y desde la
habitación del hotel, alcanza a ver cómo “se mecían las palmeras sobre un pedazo de
mar plomizo”, en este caso, el tono plomizo está relacionado con la noche y las fuerzas
mágicas por lo que se podría entender que la niña está a merced tanto de la oscuridad,
como de su imaginación, y en cuanto al pasaje en el que el cuerpo del padre de Manuel,
es encontrado junto a la Joven Simón, y Borja recorre con su dedo el “madero rugoso y
quemado, gris por el tiempo”, se asocia al color gris73 al pasado y lo olvidado, la
insensibilidad y la indiferencia.
También están presentes en Primera memoria los colores amarillo, dorado,
blanco, marrón, rosa y ocre. Cabe destacar la escasa aparición del azul, pues si la autora
habla del cielo, generalmente sobresale o la figura de un sol rojo, o lo plomizo de un
cielo encapotado. De la misma manera se nota la ausencia del azul en el mar, al que sólo
72

Óp. Cit. Para demostrar la presencia del color gris se usan los fragmentos que se encuentran en las
págs. 15 y 44. (1960).
73
Óp. Cit. P. 279. (2013). Este color se relaciona con la separación de la luz y las tinieblas que Dios hizo
en el primer día de la Creación. “Al principio el mundo era una nada informe de nieblas grises (…) Gris es
la lejanía indefinida en la que pensamos sin nostalgia.”
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en pocas ocasiones Matute le otorga este color:74 “en la isla estábamos como perdidos,
rodeados del pavor azul del mar”, y “Me estremecí, echada entre los árboles. Veía a la
derecha el mar, de un azul brillante y oscuro”. A pesar de que la historia transcurre en
una isla, Mallorca, y la playa es un espacio de enorme relevancia en ella pues por un
lado es zona de juegos y de encuentros amorosos (Matia-Manuel), también es el lugar
de la tragedia. Sobre todo, es un espacio ambiguo junto al declive, (aquélla pendiente
detrás de la casa junto a los muros descuidados del jardín) que le provoca a Matia el
presentimiento de que le traerá un gran bien, pero también un gran dolor. Es en esa
playa, donde están las barcas olvidadas, mudos testigos convertidos en símbolos de la
soledad y el abandono por todas partes presente en la novela. Es allí donde junto a
Matia, Borja esconde sus secretos, mismos que al final, serán utilizados para volcar
sobre Manuel la culpa de un acto no cometido.
El color azul, entre las connotaciones que se le otorgan, tiene precisamente la de
ser el color de la paz75 es quizá esta la razón por la que la autora no alude a él con
frecuencia, y sólo lo hace para señalar la libertad de Gondoliero, el periquito de Antonia
y a quien ella misma ha enseñado a ir “de un lado a otro” o la de las palomas de Doña
Práxedes que se desplazan entre la casa de ésta y la de Jorge de Son Mayor sin
restricción alguna. Aunque este color merece sin duda un estudio aparte, es preciso
señalar también que la puerta que da al jardín en la casa de Guiem, es azul, al igual que
la piedrecita que Matia y Manuel ponen entre sus manos como si con ello compartieran
un secreto, lo que pudiera confirmar el carácter positivo que Matute le da al azul, y al
mismo tiempo, la razón para no usarlo más seguido en esta novela.
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Óp. Cit. Se toman los textos de las págs. 102 y 152 a manera de ejemplo. (1960).
Óp. Cit. P. 48. (2013).
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2). Pequeño teatro:
Iniciamos el análisis de la paleta cromática de Pequeño teatro con el color rojo76
mismo que aparece asociado con el poderío que tiene el personaje de Kepa Devar:
“contemplaba el gran letrero rojo que resaltaba sobre el muro blanco (…) bajo las letras
rojas que parecían chillar: KEPA DEVAR”. Este color se asocia al peligro, pero
también al poder y a la realeza.77 Se puede establecer una relación entre el significado
del color y las grandes letras rojas con el nombre de la persona más influyente y
poderosa de Oiquixa, gracias a que su ambición se trasluce en estos fragmentos: “no
llegó a ser el amo del mundo, pero sí lo fue de ‘su mundo’, tal como soñara y había
deseado (…) Kepa amaba el dinero por el dinero mismo”. Kepa construyó el “Gran
Hotel Devar”, en donde una noche se hospedó el rey y ese acontecimiento le llenó de
orgullo, tanto, que fue suficiente para justificar ese “lujo vacuo que nadie necesitaba”.
Algunas veces, el rojo es el color de la culpa, el pecado y la vergüenza. Quizá por eso
Kepa nunca más volvió a San Telmo, el barrio de pescadores donde nació, pues su casa
era un “oscuro tugurio (…) mal ventilado por un ventanuco (…) aquel agujero (…)
parecía un ojo vigilante (…) Y, siempre, una vergonzosa herida, abierta hacia el mar”.
En el fragmento anterior, se puede encontrar el color rojo implícito en esa laceración en
el alma de Kepa.
Ana María Matute es sin duda muy consciente del haz de significados que
produce la selección de su paleta cromática, así como de la coherencia generada por la
elección de unos colores y la desestimación de otros a lo largo de sus novelas realistas.
Sirva como ejemplo la siguiente cita de esta misma novela, que incide de manera
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Óp. Cit. Los fragmentos para ilustrar el uso del rojo en esta novela se toman de las págs. 30, 36, 37, 78,
195 y 201. (1954).
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Óp. Cit. P. 63. (2013).
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explícita en lo que se ha ido señalando respecto a Primera memoria: “huyó mar adentro,
mar negro y rojo, mar de mil colores, menos azul, menos verde”.78 La autora no sólo
pinta de negro y rojo el mar, expropiándole todos sus significados de protección, paz, y
tranquilidad e imponiendo el odio y el dolor que la suma de rojo y negro proyectan; sino
que insiste en negar las tonalidades de azul y verde, que al estar unidos, tienen
connotaciones positivas, tales como la relajación y la placidez.
Se ha comentado ya que el rojo también es el color del calor y la pasión.79 Ese
pudiera ser el caso en la interpretación del pasaje en donde Zazu se mira al espejo y
enciende la lámpara:80 “entre las manos se le prendió un fulgor rojizo, cálido y
hermoso”. Esa luz le permite tomar conciencia de su sensualidad y aunque para algunas
personas es considerada fea, algo emana de su personalidad que atrae a los hombres y
les enamora. Zazu reconoce su belleza, pero se encuentra presa del desaliento, está
cansada y harta de su pasado, y aun así, encuentra a su corazón “lleno de añoranzas
extrañas, húmedas y dulces” porque su temperamento es más fuerte que su razón.
El acorde rojo y el verde es el de la vitalidad máxima, pues une la vida vegetal y
animal,81 esta aseveración ilustra de manera muy atinada el pasaje en donde Ilé llega a
la puerta del teatro de Anderea, el viejo titiritero, y encuentra encendidas “las luces rojas
y verdes”82 dando a entender que en ese pequeño teatro, a través de sus historias, se
representa la vida humana en su totalidad.
Más adelante en la historia, se detalla el día en que Ilé y Marco huirán de
Oiquixa. El barrio de San Telmo, se convierte en centro de vida, sus calles “se volvían
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rojas, doradas”.83 El dorado simboliza la luz directa del cielo y la aurora,84 por lo tanto,
esta situación pudiera interpretarse como un buen augurio, como si el cielo estuviera de
acuerdo. En cuanto al rojo, también es el color de la alegría y de la felicidad. Se pudiera
concluir diciendo que para Ilé las calles de San Telmo le presagian una marcha feliz y
venturosa, hacia donde quiera que finalmente se dirija.
El color negro, con todas las connotaciones negativas que tiene, está muy
presente en Pequeño teatro, tanto para describir personajes como espacios. Este último
es el caso del muelle de Oiquixa, descrito como “un negro pulpo de ojos amarillos que
avanzase sus tentáculos hacia las olas”.85 El color negro invierte el significado de
cualquier color vivo,86 siendo el acorde negro amarillo de los más negativos: egoísmo,
infidelidad, mentira. No obstante, la negritud afecta no sólo a los espacios en donde se
desarrolla la novela, sino, sobre todo al comportamiento de los personajes: Marco, quien
sólo busca su propio provecho; Kepa, Zazu, sus tías, y en general, los pobladores de
Oiquixa que muestran una conducta cruel y despiadada.
El color negro aplicado al mar, y al muelle, tergiversa la paz del color azul con el
que comúnmente se asocia al agua, y lo torna misterioso. Ejemplo de lo anterior es el
fragmento en el que Zazu, frente al mar, se da cuenta de lo sola y desamparada que está:
“Había un largo túnel en su vida (…) del que huían los pájaros, (…) como negros gritos
disparados, igual que salpicaduras de tinta”.87 La chica se sabe débil y pequeña frente a
las gentes envidiosas y miserables de Kale Nagusia; allí donde su casa está llena de
sombras y en donde el retrato de su madre ausente le provoca temor y desasosiego.
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Al hablar del tono negro, Heller88 afirma que “La renuncia al color da lugar a la
objetividad (…) renunciando al color el contenido recibe más atención”. Esto puede
advertirse en el pasaje donde, frente al espejo, Zazu observa sus ojos de distinto color:89
“sus ojos abiertos, donde los centros redondos de las niñas, negros y brillantes como
puntas de alfiler, se fijaban dolorosamente en su propia mirada (…) aquellas pupilas
doradas (…) hubieran sido unos hermosos ojos: pero tenía el derecho de distinto color,
más claro que el izquierdo”. Zazu está consciente de que el tono diferente de sus ojos la
hace imperfecta, y de manera muy objetiva, lo acepta.
Cuando Matute se refiere a las jóvenes de Oiquixa, relaciona el negro con una
multiplicidad de colores, amarillo, rojo, verde, y otros. Como ya se ha comentado, el
negro altera el sentido de los colores vivos, tornando su significado positivo en
negativo. Así describe la actitud de tres chicas que salen al encuentro de Zazu:90
“atravesadas de palabras como alfileres de cabeza negra, palabras agudas y negras,
necias palabras rebosantes de maligna inocencia” con lo que expone el desprecio que
sienten hacia la hija de Kepa Devar. Las jóvenes del pueblo no sólo envidian y odian a
Zazu, también la admiran; misma admiración y deseo que sienten los hombres de Kale
Nagusia, pues “tras aquéllos mudos labios (…) había un brillo de fuego, fuego negro y
retenido, fuego triste de su débil, condición de hombres”. Este maltrato a la hija de Kepa
está azuzado por las madres y abuelas de estas chicas, que ven en Zazu la muestra del
comportamiento indeseable, lo vergonzoso y soez.
Enseguida, se analizará el color verde. Como ya se comentó con anterioridad, es
el color de la vida, pero también de lo ácido, lo amargo y lo agrio. Tal y como se
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apreciará en los siguientes pasajes en los que constantemente se alude al color verde y a
la expresión de los ojos de Marco, el forastero mentiroso y embaucador del que Zazu se
enamora,91 “se puso a mirar el mar con sus ojos verdes y relucientes (…) Ilé contempló
los ojos del forastero, verdes como los de los brujos de la farsa (…) sus ojos parecían
dos rayitas rabiosamente verdes”. En estas expresiones, se notan las características que
definen a Marco como un hombre atractivo y misterioso. En sus ojos se advierte el
brillo de la vida, pero también la frialdad y el enigma. Marco es definido por Zazu como
si fuera un gato, un animal sigiloso, “El centro de los ojos, dentro de su esfera verde,
irisada, tenía una fijeza alucinada, inhumana (…) eran los ojos de lo que no existe”. Es
un momento de arrebato y éxtasis, en el que la joven siente que en esos ojos cabe la
esperanza y la sed, para luego darse cuenta de que aquel hombre está hecho de mentiras,
“Zazu descubrió únicamente la superficie verde, lisa, dura como el metal de aquellos
ojos verdes” aquellos ojos que en otro tiempo la habían parecido llenos de ensoñación.
En esta novela en repetidas ocasiones se hace mención a un abanico de colores
en general, sobre todo, se nota que al no mencionar un color en específico, la autora lo
hace para establecer contrastes, o semejanzas.92 En el pasaje donde Zazu recuerda
cuando en su infancia encontraba esas conchas en el mar, aquéllas que tenían “dentro el
arco iris” y asemeja la pasión que ponía en su búsqueda, con la que pone ahora en sus
“deseos fugaces y violentos” es como si al comparar esos instantes de exaltación,
encontrara en la pluralidad de colores, una variedad de sensaciones produciéndole una
satisfacción momentánea, pues tan pronto sentía suyas las conchas, las tiraba de nuevo
al mar, igual que ya de adulta, se deshace rápidamente de los amores furtivos y fugaces
que le proporcionan los hombres del puerto.
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Matute utiliza los colores para establecer contrastes enormemente sugerentes93 al
comparar “las casas de color desgastado, de viejo color indiferente” con el “cuerpo
blanco, desvergonzadamente joven del Gran Hotel”. La blancura del edificio construido
por Kepa, resulta aún más poderosa en oposición al no color de las casas. Todo lo que
rodea a la construcción, luce deteriorado y envejecido, contra la imagen grande y lujosa
del hotel.
También se puede establecer una comparación entre los “pequeños seres, pobres
seres pintados, pobres cuerpos de mentira” que imagina Ilé frente al mar y a los que
relaciona con los muñecos de Anderea, sólo que éstos “espíritus grises, se diluyen en la
niebla, hacia las nubes”. Y contrariamente a las figuras de madera del viejo titiritero,
éstos no se pueden tocar.
La autora en repetidas ocasiones menciona a los globos de colores:

94

“No se

podía mirar aquéllos ojos (…) Como globos de colores (…) Los globos de colores caen
a la tierra picoteados de pájaros (…) Tus mentiras son globos de colores que el viento
lleva lejos” y “pobre muñeco, con los ojos llenos de (…) globos de colores”. En todas
estas expresiones, los globos de colores están siendo utilizados para describir tanto los
ojos, como las actitudes de Marco, y también son usados a manera de semejanza o en
sustitución, y siempre con un dejo de menosprecio. Los colores, utilizados como
sensaciones, muestran el lado negativo del forastero.
Matute señala a las jóvenes de Oiquixa como “hijas de Kale Nagusia. Dentro de
sus vestidos de colores vivos, como gritos en el aburrimiento”
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dejando entrever un

enfrentamiento entre la viveza del color y el tedio que inunda sus vidas de muchachas
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pueblerinas. Otros colores utilizados son el blanco, amarillo, dorado, violeta, plata, y
rosa, entre otros, y de la misma manera como sucede en Primera memoria, el color azul
merece un análisis aparte ya que a pesar que esta obra también está ubicada en un
espacio en el que el agua y el cielo, son elementos primordiales, el azul se utiliza sobre
todo para describir la inocencia en los ojos de Ilé, y de los muñecos de Anderea, así
como los de Ana Luisa, la vecina de Zazu, y sólo en algunas ocasiones se le otorga ese
color al cielo que por lo general es descrito con el color gris. De hecho, al cielo le da en
algunas ocasiones tonalidades verdes, como en los siguientes fragmentos: “Por la
abierta ventana de su habitación entraba un cielo verde claro, cargado de brisa” y en “el
cielo pálido y verde, se adueñó del contorno de los muebles”. Intentando quizá,
transmutar las connotaciones de vida que se le otorgan a ese color, en el aire fresco que
entra en la habitación y en la presencia celestial sobre la materialidad de los muebles.
De la misma manera, Oiquixa es una población que vive en y del mar, por lo cual es
importante señalar que cuando Matute alude a éste, no le otorga las tonalidades que le
son propias,96 más bien le da tintes de oscuridad como cuando se refiere al muelle y lo
asemeja a un pulpo, o cuando lo menciona como un “mar entintado y espeso” o en el
fragmento en donde dice que “el mar aparecía terso, gris”. Básicamente, se nota que el
color azul lo utiliza para dar idea de sencillez, como cuando menciona el vestido que
solía usar Zazu “de un gris azul muy pálido” y para expresar ciertos aspectos en la
construcción de Oiquixa, “con callejuelas azules”, “tus piedras azules” o “los muros
azulados.” La autora utiliza este color también al describir los párpados de Zazu el día
en que Marco es invitado a cenar en su casa, como para dar a entender el esmero que
tuvo Zazu, consciente o no de agradar al forastero. Sin embargo, a pesar de que “la
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intensidad del azul da origen a lo que Henri Matisse llamó la “vivacidad del color”97 no
parece ser utilizado de esta manera en la novela.

3) Fiesta al noroeste:
El color rojo está tan presente en la novela, tal y como roja es la tierra de
Artámila. Según José Mas98 “los colores dominantes en la novela son el rojo, asociado
con la pasión y la violencia, y el negro, íntimamente unido a la muerte y la melancolía”.
Pero el rojo también está presente en la sangre, y como consecuencia, en la muerte.
Matute, además utiliza vocablos que pueden identificarse con este color para lograr
pasajes en los que es imposible no sobreentenderlo. Lo anterior se puede apreciar desde
el inicio del relato,99 cuando Dingo, aquel titiritero que cuando niño había engañado a
Juan Medinao robándole sus ahorros para alejarse de esa tierra infértil, y del yugo de su
padre, llega al valle que le vio partir, y “Con la mirada herida, como si sus pupilas
desearan retroceder hasta lo más rojo de su nuca” se enfrenta de nuevo a la soledad de
esa tierra inhóspita. Por lo general, las heridas de inmediato nos remiten a la sangre, y al
color rojo, y aunque en el caso anterior, la herida no es física, parece que estuviera
implícito el color en la palabra. Y si se refiere al cementerio, éste no es más que “un
cuadro de tierra rojiza, limitado por un muro lleno de grietas” mismas palabras con las
que se pudiera describir a la Artámila Baja, cuya tierra es árida, agrietada y roja.
Se nota también que el color rojo está implícito en el texto, en el pasaje en el que
después de atropellar al niño, Dingo “levantó el pequeño cuerpo (…). Notó en la piel
una tibieza pegajosa” pues se intuye que es la sangre del niño atropellado lo que toca
97
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Dingo con sus dedos. Dingo ha regresado para traer la muerte, esa muerte que desea
para él mismo, “¡Ah, si (…) le hubiera abrazado la tierra. Abrazado toda roja (…). El
niño que llevaba ahora en brazos, tal vez era él mismo!” Pero su destino es otro, la
autora le tiene deparado un papel importante dentro de la novela: el de ser el elemento
desencadenante en la historia.
Juan Medinao, el dueño absoluto de la Baja Artámila, había nacido en
carnaval,100 “En la aldea decían que la madre estaba loca, loca y endemoniada en la casa
roja” loca porque como una sombra deambulaba por los rincones, pálida y deshonrada.
El día en que nació Pablo, el hermano bastardo de Juan, también nació el “odio y el
amor hacia él (…) le invadió una ola de sangre, de flor de sangre (…). Aquel aroma
brotaba de él mismo y enrojecía su cerebro”. En el pasaje anterior, el rojo,
sobreentendido en la sangre y señalado en el ofuscamiento de Juan, está relacionado
tanto con sentimientos positivos, como con negativos; con el amor y el odio, con la vida
y la muerte, porque esos son los efectos que causa en el niño la aparición de su
hermano, con el que competirá toda su vida por el amor del padre, y del que
equivocadamente terminará enamorándose, ante la impotencia de no lograr aceptarse a
sí mismo. Más tarde, cuando Pablo se niega a trabajar en las tierras de Juan y ante la
imposibilidad de tenerlo junto a él, en Juan se manifiesta la pasión de manera casi
incontrolable101 “El paisaje se volvía rojo para él. Le pareció que los ojos de Pablo
giraban ahora dentro de los suyos”. Si Pablo no es para Juan, tampoco será para Delia,
su novia. Juan los sigue hasta un bar, “La puerta de la taberna (…). Parecía la boca de
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un horno (…). Dentro, todo era de color rojo (…). Todo hubiera ardido allí dentro”. El
ardor de la pasión está claramente manifestado en el espacio diegético, pues es Juan
mismo. La taberna es a la vez, el templo y el cuerpo lastimado y doliente de Juan, es por
eso que Matute escribe que “se le pegó a su piel todo el calor” que había allí dentro. Ya
se ha comentado con anterioridad que la combinación de rojo y verde alude a la
vitalidad, pues el rojo, es el color del erotismo y de la vida animal, y el verde, el de la
juventud y la vida vegetal, es por eso, quizá, que la autora utiliza esa dupla para
describir el coloquio amoroso que tiene lugar entre Pablo y Delia en el campo “que se
tendía como un gran perro verde y rojo tras las casas de los hombres”. Por último,
Matute describe el dolor de Juan al enterarse de que Pablo se marchará para siempre:
“Corría lleno de fiebre (…). El sol iba hundiéndose tras el bosque, con un rojo de sangre
(…) sentía el dolor físico del hombre mutilado, con lenguas de sal sobre su herida”.
También en este fragmento, además de mencionar específicamente el color rojo, Matute
utiliza palabras de fácil identificación con este color.
En los siguientes fragmentos, se abordará el análisis del negro, mismo que como
se ha comentado ya, no constituye precisamente un color, sino una tonalidad. Se verá
cómo este tono está unido al significado del frío, la maldad, el misterio, y la muerte,
principalmente. 102
Dingo creyó ver reflejadas las nubes dentro de los ojos del niño (…) estaban ya
definitivamente negros (…) doce chopos en hilera que se habían convertido en
una sonrisa negra y hueca. Artámila estaba esperando abajo, tan honda y tan
negra como la llevaba él en el alma (…) y se quedaba como un árbol negro y
azotado por el frío.
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En los pasajes anteriores, el negro tiene connotaciones de muerte y de misterio. Y en
cuanto a que se piensa que los niños al morir, debido a su inocencia van al cielo, es
posible que ésta haya sido la razón por la cual, se dice que Dingo vio las nubes. Se
percibe el misterio en la sonrisa “negra y hueca” de los chopos que resguardan o
delimitan el cementerio, como insensibles y mudos testigos de la muerte que allí se
guarda. Asimismo, el negro se utiliza para conseguir una semejanza entre el sentir de
Dingo y lo inhóspito y estéril de la Baja Artámila.
La muerte es un tema importante en esta novela,103 el patio central de la casa de
Juan, es como una fosa, “Miró a través del vidrio y vio negro”. Juan está condenado a la
soledad de la muerte que le ha marcado desde el día de su nacimiento. “Y él se quedó en
el centro de las gentes negras, (…) en el centro del odio y del hambre”. El vientre
materno, no “dio a luz”, como comúnmente se identifica el momento del parto, pues
“Su madre, aquélla mujer de cintura negra” estaba también muerta en vida, sola,
atrapada en una tierra extraña, y repudiada por su marido. La niñez de Juan “transcurrió
aterrada por los ángulos negros” y cómo no estarlo, su madre, “era el ángulo derecho de
la sala, tenebroso (…) el vértice de lo negro”. La identificación con el misterio y la
muerte, se torna por demás claro al asemejar a la madre de Juan, con la antítesis de la
vida, y el día de su muerte real, Juan “La lloró como un perro (…) la cintura breve y
negra y las manos amarillas que no iban a tocar más su cabeza”. De nuevo, la autora
conecta el negro con el amarillo con lo que se entiende el significado completamente
negativo de ese momento. Juan se refugia en el rezo, en la idea de alcanzar la
santificación, su alcoba tiene las paredes “muy blancas (…) con sólo una cruz negra
sobre la cama” como si con esto no sólo quisiera reflejar el repudio a todo lo mundano,
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sino también, el vía crucis que significa su propia vida y que sólo terminará con su
muerte real.
En medio de su enamoramiento enfermizo, Juan sufre la ausencia de Pablo,104
“El rojo de la tierra, abriéndose, era como una réplica violenta al acero del cielo. Los
árboles brotaban negros, duros, hiriéndole con su evocación del hermano” y busca
encontrarlo en Salomé, su madre, “se parecía a Pablo (…) los labios duros (…) llenos
(…) de su imposible vino rojinegro”. En estos pasajes, se entrelazan los colores rojo y
negro, que simbolizan el odio y el pecado. Pareciera que el cielo mismo reprochara la
pasión malsana que Juan siente por Pablo.
En el texto que sigue, parece que a través del recuerdo, Juan trasplanta la
personalidad oscura de su madre, en Delia, la novia de Pablo, y ahora su esposa, “La
cruz negra (…) pareció caer sobre el peso de la chica. Delia estaba quieta (…) con su
vestido negro y su mantilla negra”

105

para hacerle pagar con ello, toda la desdicha y el

abandono de que ha sido objeto.
El siguiente color, es el verde, del que no se encuentra mucho en la novela, pero
cuyo significado es igualmente importante que los otros dos ya analizados.
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Juan

Niño y Dingo han “ahorrado y enterrado las monedas junto al chopo solitario (…) Iban
a escaparse de la aldea los dos. Con sus primaveras verdes”. El color verde aquí, denota
la juventud de los niños, y también se encuentra implícito en el árbol bajo cuya solitaria
sombra guardan el dinero los dos amigos, y se puede decir que tiene una connotación de
esperanza en un futuro mejor. Ambos buscan escapar de una vida de maltrato y de
violencia. La madre de Juan utiliza ese color para describir la sensación que tiene al
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Ibíd. Para ilustrar el sentir de Juan se toman párrafos de las págs. 590 y 607. (1953).
Ibíd. P. 605. (1953).
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momento de su nacimiento: “Yo, veía el cielo desde la cama. Lo veía volverse verde,
igual que un hombre cuando va a vomitar”. Este color además de estar relacionado con
la destrucción, también se asocia con lo monstruoso. En este fragmento, la madre de
Juan parece presentir que engendrará a un hijo deforme física y mentalmente. Sin
embargo, en el siguiente fragmento, este color se conecta con un significado diferente,
pues se describe con él, el amor inmaduro y acre de Juan. “La lloró como un perro (…)
traspasado de soledad, afrentado y roto su amor verde y agrio de niño”. En el pasaje que
enseguida se analiza, el verde vuelve a tener una connotación de esperanza, “allí un
carruaje verde les condujo hasta la población más grande que pudiera imaginar”. Juan
Niño es internado en una escuela enclavada en el campo, dentro de un paisaje opuesto a
la aridez de Artámila. Lástima que él lleve su soledad y su desventura al hombro.
Al igual que en las obras anteriores, en Fiesta al noroeste, la autora hace
mención de otros colores además de los ya mencionados.107 Matute pinta el carro de
Dingo “a siete colores” y también lo compara con “una enorme risa de siete colores”.
Siete, como los colores del arco iris, o como los días de la semana, quizá para
ejemplificar con esto, la continua alegría con que generalmente se asocia al titiritero. En
contraposición, el paisaje, dice la autora, se burla “de sus siete colores”. Como si la
naturaleza estuviera convencida de la falsedad detrás de las caretas de Dingo. Pero
también menciona108 que el valle de la Artámila, estaba “enmarcado por rocas color
pardo” y la aldea, estaba “rodeada de casas pardas”. Tal y como ya se ha mencionado,
lo pardo representa un tono neutral, o lo que es lo mismo, un no-color, como para dar a
entender la falta de vida del lugar. La autora utiliza el color gris para describir al niño
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Ibíd. Se toman de las págs.513, 516 y 520 los fragmentos que ilustran el uso de la multiplicidad de
colores. (1953).
108
Ibíd. Las págs. 514 y 518 nos ayudan a demostrar la falta de color y por ende, de vitalidad, de la
Artámila. (1953).
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que Dingo atropella, que como se ha visto ya, también es un tono neutral, al que se le
podría atribuir el mismo significado, ya que en sí, el gris109 acaba con la alegría de vivir.
Con menos frecuencia se utiliza el color dorado, el amarillo, el blanco, y al igual que en
las otras novelas, al color azul se le tendría que dar un tratamiento aparte sobre todo,
para analizar su ausencia, ya que se menciona poco110, pero sobre todo, se hace en
relación al frío: “Las manos de Dingo se ponían azules por las esposas y el frío”, Juan
sabía que todo le pertenecía, incluso “la tierra que alberga agua y ratas, flores, como
soles y culebras azules”. Matute utiliza este color también para dar idea de lejanía, y con
ello, quizá trasladar a sus personajes a un área menos inhóspita u hostil: “Allá afuera, en
el patio, bajo otro cielo más azul y más raro, había jornaleros y criados que celebraban
la fiesta de agosto, tras la parva del trigo”. Lo mismo se percibe casi al inicio de la
novela cuando el titiritero desea rápidamente atravesar el valle: “Al otro lado, una vez
alcanzada la montaña azul, y lejos, Dingo podría nuevamente arrastrar su fiesta”. Todo
hubiese sido diferente de no haber atropellado al pequeño.
A lo largo de las páginas de este capítulo se ha pretendido realizar un recorrido
cromático por tres novelas de la vertiente realista de Ana María Matute: Primera
memoria, Pequeño teatro y Fiesta al noroeste. En las tres obras la función descriptiva
del color excede en mucho el ámbito de lo visual. Se utiliza como elemento evocador,
conectando con la nostalgia y provocando el recuerdo. A través de su uso la autora
enfatiza las características de personajes, espacios y objetos. Aunque los colores básicos
(negro y rojo) son los campos con mayor presencia en las obras, no puede obviarse la
importancia del verde, (especialmente en Primera memoria).
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Óp. Cit. P. 270. (2013)
Óp. Cit. Para ejemplificar la aparición del azul, se toman los pasajes insertos en las págs. 515, 535 y
551. (1953).
110

52

Ana María Matute utiliza la paleta de colores para expresar con una variedad de
significados todo el amor y toda la ira que se pueden contener en un relato. El rojo es
para ella amor y sangre, vida y muerte, y recurre al negro tanto para expresar lo siniestro
como para contrastar y darle un giro al significado de los colores vivos, y lo que es más
importante: lo asemeja a la luz. De la misma manera, con el verde nos transmite la
alegría de vivir, así como lo nauseabundo y monstruoso.
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CAPÍTULO V
LOS PRINCIPIOS Y ELEMENTOS DEL DISEÑO

LA ESTRUCTURA DEL DISEÑO VISUAL EN LOS PASAJES LITERARIOS DE
MATUTE
El propósito de este capítulo es analizar la obra de Ana María Matute desde la
presencia que en ésta tienen los principios y elementos básicos del diseño.111 Los
elementos son las partes de que se compone un diseño y la forma en que funcionan, y
son: línea, figura, forma, color, valor, textura y espacio. Al hablar de principios nos
referimos a las ideas o normas que nos enseñan cómo usar esos elementos, se trata de:
balance, unidad, contraste, patrón, énfasis, movimiento y ritmo.112 Los elementos y los
principios están siempre en interacción, y nos sirven para disponer de manera ordenada
las piezas dentro de un proyecto de arte visual.
A pesar de que no existen reglas o normas preestablecidas en relación al uso de
los elementos y principios del diseño;113 éste, en una obra de arte visual tiene que ver
con el propósito de la misma; con el efecto que se busca; con el espectador hacia el que
va dirigido; con su función; y con la relación entre cada una de las partes y su totalidad.
Si se comparan las bases del diseño visual, con las de la comunicación escrita.114 Se
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Es necesario aclarar, que en este apartado, las consideraciones y comentarios en relación al diseño
que se hacen en cada uno de los párrafos analizados, están basados casi en su totalidad en Exploring
Visual Design de Gatto, Porter y Selleck. (1978). Asimismo, la traducción de todos los textos que se
utilizan de este libro son míos.
112
Ibíd. P. 10. (1978).
113
Ibid. P. 9 (1978). “The principles of design never dictate the finished work; they simply guide and
point out directions to take.”
114
Según la Fundación de la Universidad Autónoma de Madrid, en su Manual de comunicación para
investigadores, menciona como elementos de la comunicación, a un emisor, un código, un mensaje, un
canal y un receptor.
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puede encontrar cierta similitud con cada uno de los puntos arriba señalados, en el
sentido de que tanto el escritor como el artista plástico, buscan comunicar a través de su
expresión artística y literaria. Ambos emiten un mensaje valiéndose de diferentes
medios, (pintura, escultura, literatura, entre otros); estructuran la información buscando
que el producto final cumpla con el propósito para el que fue creado, y tienen en cuenta
hacia quién va dirigido.
Según Teresa Hernández,115 los grandes teóricos clásicos, consideraban
“realidades artísticas muy próximas en sus fundamentos estéticos a la pintura y la
poesía, por muy diferentes que resulten sus obras respectivas”. En Ana María Matute,
esta relación entre literatura y artes plásticas, pudiera establecerse desde sus inicios
cuando era sólo una niña que escribía cuentos y los ilustraba con imágenes a color; ya
que con el paso del tiempo, se convierte en una escritora cuyas imágenes literarias están
logradas de tal modo que se materializan y se guardan en la memoria del lector como si
fuesen obras de arte.
En el caso de esta autora, el paralelismo entre una y otra disciplina se puede
encontrar, al analizar sus textos bajo el mismo esquema con que se analiza una obra de
arte pictórico. Para ello se han elegido algunos párrafos y/o frases en las tres obras
motivo de este estudio: Primera memoria, Pequeño teatro y Fiesta al noroeste, en los
que se irá al encuentro de esos componentes que aplicados al arte visual 116 también son
susceptibles de encontrar en la literatura, sobre todo, en el lenguaje que Matute ha
elegido para revelar al lector, el lado artístico de sus sentimientos y emociones. En el
mismo orden con el que se ha venido desarrollando este trabajo, se inicia el análisis con
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Óp. Cit. P.460. (1994).
Se han omitido aquellas frases en las que se incluye el color, ya que son motivo de otro apartado
especial en este estudio en donde se analiza la paleta cromática utilizada por la autora.
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los textos elegidos de Primera memoria, siguiendo con Pequeño teatro, para finalizar
con Fiesta al noroeste.

1. Primera memoria:
En la página 15 se lee: “Viví, pues, rodeada de montañas y bosques salvajes, de
gentes ignorantes y sombrías, lejos de todo amor y protección”. Se ha encontrado en
esta frase, el énfasis, el balance, el espacio, la textura, y el contraste. Con el énfasis, se
busca desarrollar una idea o tema principal, asimismo, se busca que el ojo sea atraído
hacia las partes más importantes del diseño. Una de las particularidades de este
principio es que expresa puntos de vista muy subjetivos,117 con base en lo anterior, en
esta frase, el énfasis se ubicará en “Viví”, ya que es la palabra más importante dentro de
la frase al denotar acción y un punto de vista muy particular.
El balance en el diseño es una condición óptica, y es absolutamente
indispensable para conseguir una composición unificada. Existen varios tipos de
balance, entre éstos, se encuentra el balance simétrico. La simetría se puede encontrar
en una obra de arte, cuando al imaginar una línea central, la imagen es igual a ambos
lados, o tiene un peso semejante, aunque los objetos no estén reproducidos de manera
idéntica.118 Este tipo de balance lo encontramos en las palabras “rodeada de montañas y
bosques salvajes”, ya que nos da la idea de que se presenta un peso igual a ambos lados
de la imagen.
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Óp. Cit. P. 166. (1978).
Ibíd. P. 121. (1978).
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Otro elemento que se encuentra en esta frase, es el espacio. Éste se encuentra
alrededor de todo,119 y también se puede clasificar de varias maneras, una de ellas, es el
espacio positivo, que podemos identificar gracias al color que se aplica contra un fondo
blanco o neutral. Aquí, el espacio positivo estaría representado con las imágenes de
“gentes (…) sombrías” así como de “montañas y bosques”.
La textura es una cualidad de la superficie que denota la estructura física del
material con que está cubierta o elaborada.120 Puede ser real o implícita, la real es
aquella que se encuentra en nuestro medio ambiente y que podemos ver y tocar; la
implícita es aquella simulada o inventada; ésta nos ofrece sólo la apariencia de la
textura. En el caso de la frase en cuestión, encontramos una textura implícita tanto en
las montañas como en los bosques que señala, ya que sólo nos da la idea pero no es
posible tocarla.
Por último, en el enunciado “de gentes ignorantes y sombrías, lejos de todo amor
y protección”, podemos encontrar el contraste, ya que éste, es utilizado por los artistas
para agregar variedad, cambiar el ritmo, desarrollar o enfatizar un estado de ánimo, ya
sea de gozo, tristeza, enojo, o indiferencia, entre otros.121
El siguiente ejemplo, se encuentra en la página 17 de la novela, y dice: “la cama
estaba enclavada en la isla amarilla y verde, rodeada por todas partes de un azul
desvaído”. En esta frase, se han encontrado el énfasis, el movimiento, el balance, la
unidad y el valor. El énfasis, se encuentra en “la cama”, al afirmar que estaba
“enclavada”, esto debido a que con el énfasis se busca lograr un punto de interés.122 La
unidad se encuentra en “la isla amarilla y verde”, ya que denota un sentido de
119

Ibíd. P. 85. (1978).
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integración en la imagen, cumpliendo así con uno de los objetivos de este principio.123
El movimiento, se puede reconocer en la palabra “rodeada”, ya que este principio se usa
para suponer que una acción se está llevando a cabo, así, cómo para lograr que se dirija
la mirada hacia el objeto principal.124 El balance, se encuentra en “por todas partes” ya
que en el arte, se busca obtener una condición óptica que de la idea de estar ante figuras
organizadas y en armonía.125 Por último, el valor es la cantidad de luz o sombra con que
se percibe un color determinado, es por esto, que el color blanco, es el que tiene el valor
más claro, y el negro, se percibe como el de valor más oscuro.126 El valor se encuentra
en “un azul desvaído”, pues arroja una sensación de falta de luz en el ambiente.
Otro ejemplo lo encontramos en la página 65 de Primera memoria, “El santo
desfallecía en la hornacina, entre nardos y lirios de cera, los ojos de cristal implorante.
Las velas medio derretidas, se retorcían en los pequeños candelabros, y una araña se
deslizó, parda y cautelosa, pared arriba”. En este texto se ha podido ubicar el énfasis, la
unidad, la textura, el ritmo, el color, y el valor. El énfasis, podemos ubicarlo en “El
santo”, al mencionar que “desfallecía”, pues como ya se ha comentado, este principio se
usa para desarrollar o proponer un tema o punto de interés. La unidad está expresada en
“entre nardos y lirios de cera”, pues este principio nos ayuda a obtener una sensación de
armonía e integridad que se logra presentando la imagen como un todo ornamental.
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En “Las velas medio derretidas”, se hace presente la textura, como parte importante en
el aspecto físico del objeto descrito. Asimismo, el ritmo, que en el arte se puede
producir con la repetición constante de uno o varios elementos,128 se manifiesta en “se
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retorcían”, gracias a la frecuencia del movimiento de la flama que la imagen propone
visualmente.
El movimiento es un principio que se utiliza para dirigir la mirada en uno o
varios sentidos, en este caso, lo encontramos en “una araña se deslizó…pared arriba”, al
lograr, que aunque sea en la imaginación, la mirada del lector se deslice hacia un punto
en particular. El color y el valor están planteados en la palabra “parda”, ya que supone
tanto la falta de luz, como la presencia de un tono neutro, al no ser posible distinguir en
ella un color en particular.

2) Pequeño teatro:
La novela inicia haciendo una descripción del espacio donde se desarrollan los
hechos, “Oiquixa era una pequeña población pesquera, con callejuelas azules, casi
superpuestas, y unidas por multitud de escalerillas de piedra. Parecían colgadas unas
sobre otras, porque Oiquixa había sido construida en una pendiente hacía el mar”. En
este párrafo, encontramos el énfasis, el color, la línea, el patrón, el ritmo, y la unidad.
En las palabras “Oiquixa era una pequeña población pesquera”, podemos ubicar el
énfasis, pues éste nos dará el punto principal de interés, ya que el artista puede organizar
y diseñar su trabajo utilizando este principio para demostrar dominio y
subordinación,129 en este caso, la autora destaca el tamaño del lugar, presuponiendo un
dominio sobre la actividad a la que se dedican sus habitantes.
En las palabras “con callejuelas azules, casi superpuestas” encontramos el color,
la línea, el patrón y el ritmo. En el intento de evocar las calles, es posible relacionarlas
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Ibíd. P. 165. (1978).
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con las líneas que comúnmente son utilizadas en su trazo sobre una superficie
determinada. La línea no es más que una sucesión continua de puntos en el espacio, al
que, en este caso, se le agrega el color azul. Asimismo, la línea puede mostrar dirección,
es decir, que el artista, puede trazarla con una trayectoria en particular, sobre todo, que
tenga un significado importante dentro de la imagen que quiere lograr. En el caso de
Oiquixa, está “construida en una pendiente hacia el mar”, la línea, aquí, tiene una
orientación inclinada y bien definida hacia el océano. Otro principio que se encuentra
en el pasaje anterior, es el ritmo. En el arte visual, se trata de la repetición organizada de
movimientos visuales,130 y en la literatura, puede encontrarse en un pequeño verso, en
poemas más complejos o en historias cortas.131 En este fragmento, se encuentra en las
líneas imaginarias con que se forman las callejuelas.
Si se quiere lograr un diseño decorativo, entonces, el artista hace uso del patrón.
En este caso, se produce este principio en la imagen literaria, en las calles que dan la
idea de parecer colocadas formando un diseño, sobre todo, cuando se agrega que
“Parecían colgadas unas sobre otras”. Y, por último, encontramos que la imagen que se
forma con todos los elementos y principios ya expuestos, tiene unidad pues ésta se
encuentra en la sensación de armonía que resulta de imaginar la “multitud de
escalerillas de piedra” que al unirse, enlazarse, o encontrarse, forman un ensamblaje
casi perfecto en la articulación de las calles.
Se advierte la presencia del énfasis, la línea, la figura, el color, la forma, la
unidad, la textura, el movimiento y el espacio, en el pasaje que se encuentra en la pág.
41 de esta obra: “Ilé imaginó largas columnas de pequeños seres, pobres seres pintados,
pobres cuerpos de mentira, enlazados en cadena hacia el cielo. Subían como el humo, y
130
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sus pelucas lacias, sus pelucas de cáñamo, y de crin, flotaban en el aire como tristes
banderas muertas”. Tal y cómo se ha venido repitiendo, el énfasis, al representar el
punto focal, se puede encontrar en las palabras “Ilé imaginó,” ya que sin esta acción, no
se justifica lo demás contenido en la frase. En “largas columnas de pequeños seres”
ubicaremos al tipo de línea llamado estructural; esta línea, recibe tal nombre debido a
que las estructuras son utilizadas para mantener los objetos o las ideas unidas, y puede
ser delicada, o lo suficientemente fuerte como un poste o columna capaz de soportar un
muelle.132 Es por eso que se elige para describir las columnas de seres enlazados que Ilé
imaginó.
El siguiente elemento encontrado dentro de las palabras “pobres seres pintados”
es el de la figura. Ésta se define como un área compacta, materia sólida que nos dice
que algo es una manzana, una nube, o una persona.133 Es a través de la figura, que se
pueden identificar los objetos observados. Esta frase se complementa con la idea de
tener un color aplicado sobre las figuras, lo cual facilita más su identificación. En las
palabras, “pobres cuerpos de mentira”, es posible descubrir objetos tridimensionales,
pues a través de la forma, se nos da la idea de estar frente a algo que posee profundidad,
independientemente de que éstos, los presente la autora, sólo como una quimera.
La unidad la encontramos en las palabras “enlazados en cadena”, pues una de las
características de este elemento es, precisamente, el de buscar que las partes de un todo,
persigan el mismo fin. En la página 132, de Exploring Visual Design, se menciona, a
manera de ilustración, un trineo jalado por perros, que sin la debida unidad, correrían
cada uno por su lado. Así, concebimos a la larga columna de seres, todos buscando el
mismo rumbo.
132
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La textura es posible identificarla en “sus pelucas lacias, sus pelucas de cáñamo
y de crin” Este elemento134 puede ser manipulado para crear efectos artísticos, y es parte
integral del objeto o la forma. Esto mismo lo podemos descubrir en la materia con que
están hechas las pelucas, gracias a que nuestras experiencias con la textura, crean un
archivo en nuestra memoria que retenemos y re-experimentamos cuando entramos en
contacto con texturas implícitas.135
En cuanto al movimiento, ya se ha comentado que éste, busca desviar la mirada
del espectador hacia el punto principal en la imagen, pero hay que agregar, que esto
puede ser logrado también a través de figuras que sólo den la impresión de estar en
movimiento, como por ejemplo, una estela de vapor contra la imagen de un cielo azul
intenso, puede demostrar que hay una cierta acción desarrollándose.136 De ahí, que las
palabras “flotaban” y “subían como el humo”, sirvan para demostrar que existe
movimiento en el texto, no sólo porque así lo sugiera el hecho de que la rigidez de las
pelucas contraste con el movimiento del aire, sino también porque los pequeños seres se
remontaban hacia el cielo, agregando además “como el humo”, que por sí sólo, denota
actividad.
Por último, se sabe que el espacio, lo rodea todo, pero también las palabras
adelante, a espaldas, alrededor, abajo, detrás, encima, dentro y fuera indican que una
acción se desarrolla en un espacio determinado.137 En las palabras “hacia el cielo” es
posible ubicar el espacio, gracias al contraste que se establece entre la sensación de
profundidad que emana del tono generalmente azul del cielo (el azul es un tono frío que
retrocede en el espacio, los colores cálidos se acercan) y las largas columnas de seres.
134
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Asimismo, en la frase “en el aire” es posible situar las pelucas rígidas de los seres contra
el ambiente despejado que pudiera sugerir la frase, con lo cual se logra el contraste
necesario para ubicar el espacio.

3) Fiesta al noroeste:
Por último, se analizan algunos pasajes insertos en esta obra que a continuación
se mencionan, En la página 558, se puede leer: “La era resplandecía como un ascua. Las
pajas volaban en enjambres centelleantes”. En este ejemplo, se ha encontrado el uso del
énfasis, el movimiento y el valor. El énfasis está en “La era resplandecía” ya que éste
puede implicar el uso creativo de los elementos del diseño de manera que produzca
acentuación o tensión.138 En este caso, la frase contiene un elemento, el valor, (uso de la
luz) en “resplandecía” que se repite en la siguiente frase en la palabra “centelleantes”.
Este elemento está utilizado con el propósito de resaltar el brillo del sol sobre el campo,
generando así el énfasis. Se encuentra también otro principio, se trata del movimiento en
la palabra “volaban”, debido a que la movilidad implica una acción en una dirección
determinada, la mayoría de las veces a través de figuras, líneas, o valores.139 En este
caso, el valor es quien decreta la acción, ya que la luz tiene un papel primordial.
Un ejemplo similar se puede encontrar en la página 559 de la novela, en la frase:
“Juan Niño le clavó los ojos, le hundió la mirada en la carne, como una espada”. Aquí
se encuentran el énfasis, y el movimiento. El énfasis se percibe en “Juan Niño le clavó”,
por la misma razón que se comenta en el ejemplo anterior, es decir, que el énfasis se
obtiene gracias a la tensión que producen algunos elementos o principios aplicados y/o
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repetidos en las frases. En este caso, la palabra “clavó”, es reforzada en la siguiente
frase con la palabra “hundió”. Y por último, el énfasis es precisado por completo con la
frase “como una espada”. El siguiente principio encontrado es el movimiento, mismo
que es utilizado para generar acentuación en la frase a través de la acción de clavar y
hundir.
Para finalizar, el siguiente ejemplo se encuentra en la página 564 de la novela:
“Pablo le miró entonces, y Juan vio de lleno sus ojos. Tenía pupilas grandes, esféricas y
transparentes, como granos de uva negra”. Los principios y elementos encontrados en
este texto son el énfasis, la figura, el color, y el valor. El énfasis se aprecia en “Juan vio
de lleno sus ojos”, pues éste, (el énfasis) puede ser apreciado gracias al contraste entre
el valor y/o el color.140 En este ejemplo, el punto central, los ojos de Pablo, son
descritos a través del valor “transparentes”. Esta transparencia, en el arte pictórico se
obtiene al diluir la pintura para permitir que el lienzo se evidencie y está íntimamente
relacionada con la luz del sol y la tibieza que produce.141 El siguiente elemento
encontrado se trata de la figura, que puede ser orgánica o geométrica, en este caso, para
describir las “pupilas grandes, esféricas”, se habla de las segundas, entre las que se
encuentra el círculo,142 gracias a lo cual, podemos identificar las pupilas de Pablo. Para
finalizar, se encuentra el color, en la frase “como granos de uva negra” en donde la
autora no sólo da a entender el color de los ojos del personaje, sino que además, utiliza
esta semejanza con el fruto para transmitir el deseo y el apetito sexual que Juan siente
por su hermano.
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En las tres obras motivo de estudio, se pueden encontrar textos que de una
manera u otra, nos remiten a imágenes visuales; es decir, que se pueden encontrar en
ellos algunos principios y elementos del diseño, tal y como se pudo apreciar en la
lectura de los ejemplos que se presentan. Sin embargo, sí hay una diferencia en cuanto a
la frecuencia y la forma en que estas frases están incluidas en cada una de las novelas.
Por ejemplo, en Primera memoria, y Pequeño teatro, se pueden apreciar más principios
y elementos dentro de los fragmentos elegidos que en Fiesta al noroeste.
En general, las dos primeras obras mencionadas son muy similares, pues las
imágenes se presentan de manera muy concreta, se pudiera decir, incluso, que son muy
palpables, en el sentido de que es fácil imaginarse calles empedradas, o montañas y
bosques; aunque también contienen elementos más intimistas, o relacionados con el
carácter, como en el caso de gentes ignorantes o sombrías, o seres pintados que buscan
subir al cielo.
En el caso de Fiesta al noroeste, las frases son más cortas por lo que sólo se
pueden distinguir como máximo tres o cuatro principios o elementos. Asimismo, es
difícil encontrar frases que contengan imágenes más concretas, pues la obra en sí está
más enfocada a la intimidad de los personajes, lo que la hace más compleja a la hora de
intentar la ubicación de textos en los que se expongan los fundamentos del diseño
visual.
De hecho, en esta última novela, las frases que se encontraron están más
relacionadas con el movimiento y el valor, y no tanto con la línea, la figura, el espacio,
el balance, la unidad, el contraste, o el patrón, como es el caso de los textos de Primera
memoria y Pequeño teatro, lo que hace que estas novelas sean más gráficas. En lo que
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sí coinciden los textos elegidos, es en el énfasis pues éste tiene que existir en toda obra
ya que como se sabe, representa el punto central o principal.

66

CAPÍTULO VI
LOS MOVIMIENTOS ARTÍSTICOS

LA PRESENCIA DE MOVIMIENTOS Y OBRAS PICTÓRICAS EN LAS TRES
NOVELAS
Este capítulo tiene como principal objetivo, profundizar en la presencia de
algunos movimientos y técnicas pictóricas que se encuentran en Primera memoria,
Pequeño teatro y Fiesta al noroeste. También, se intenta encontrar obras y pintores que
pudieran, de alguna manera, dejarse entrever en la literatura de Matute. Debido a la
manera en que la autora hace la descripción de personajes y situaciones, es posible que
sus pasajes literarios revelen alguna semejanza con el Realismo, el Impresionismo, el
Expresionismo o el Surrealismo, entre otros.
Hacia la segunda mitad del siglo XIX, “El Romanticismo se empieza a disipar
en Europa (…) siendo sustituido gradualmente por el Realismo. (…) las personas
empiezan a confiar más en la forma física, psicológica, empírica y científica (…) de
entender la naturaleza, la sociedad y el comportamiento humano”. 143 Aunque no todos,
sí algunos artistas de la época intentan entender y reflejar en sus obras la vida moderna,
condenando al mismo tiempo, los valores de la burguesía y los cánones establecidos por
el Clasicismo Greco-Romano.144
Las pinturas realistas, con un marcado sesgo político, denuncian las condiciones
sociales de la época. Los artistas repudian lo alambicado de sus antecesores, para pintar
en sus lienzos la vida diaria de la gente común. El artista tiene como principal fuente de
inspiración la realidad, que debe pintar sin ideas preconcebidas, y sin hacer a un lado ni
la sensibilidad, ni la belleza. Es precisamente este principio, el que produce la idea de la
143
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semejanza con la literatura producida por Matute, quien logra conjuntar en sus novelas
la crudeza de la realidad con la belleza de su narrativa. En cuanto a lo que en literatura
se denomina Realismo Social, y dentro del cual está inserta gran parte de la obra de Ana
María Matute, se puede decir que se trata del segundo género literario nacido después
de la Guerra Civil española, (el primero es el Tremendismo) iniciándose en los años 50
del siglo pasado, y que intenta reflejar la realidad social y las injusticias del franquismo.
A manera de ejemplo, y en el orden acostumbrado, se transcriben para su análisis,
algunos fragmentos de las tres novelas que se estudian, aclarando que se inicia en cada
una de ellas con el Realismo y

se continúa con el Impresionismo; después se

mencionan algunos otros movimientos que aunque no estén presentes en todas las
novelas, sí es posible percibirlos en alguna de ellas.

1) Primera memoria:
Los pasajes que a continuación se reproducen, están construidos de manera que
bien podrían pintarse sobre lienzo o papel, tomando en cuenta que ya se conoce tanto la
fisonomía de los personajes, como la descripción de los espacios en que se sitúan. Pero
lo que realmente motiva este análisis, es la semejanza que pueden tener tanto con las
características del Realismo, como con algunas pinturas producidas dentro de ese
movimiento.
Aquella tarde la playita estaba como encendida (…) Apenas pisamos la arena
Borja se detuvo: quieta, dijo. (…) El hombre estaba boca abajo, con un brazo
extendido en el suelo, arrimado a la panza de la barca como perro que busca
refugio para dormir. Seguramente cayó rodando hacia el mar, hasta chocar con la
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Joven Simón. (…) Está muerto (…). Tras la barca surgió (…) un muchacho (…)
era Manuel (…) Pelirrojo como todos ellos.145
Gustave Courbet, autoproclamado líder del movimiento realista en Francia, pintó en
1849 Burial at Ornans, un entierro que presentaba gente común. Pintó las facciones de
los congregados siendo fiel a sus fisonomías, sus arrugas, su cabello despeinado y sus
vestimentas. Y lo mismo hizo con el paisaje. Una característica importante dentro de su
pintura es que concede la misma importancia a cada uno de los asistentes, y no busca
que sobresalga alguno más que otro. No se sabe quién es el muerto, pero sí se sabe que
esta pintura “documenta la importancia del ritual social en el que se observa con
precisión la distinción de género, profesión y clase en Ornans. Y lo más importante,
eleva los eventos de la burguesía provinciana al status de acontecimientos históricos”.146
En el fragmento de la novela transcrito arriba, es posible representar todas las figuras:
Borja. Matia, Manuel, el muerto, la barca y la playa sin que haya necesidad de destacar
una sobre otra, y de igual manera que en la pintura de Courbet, la cara del muerto no se
ve, pero este acontecimiento bien podría documentar la lucha de clases y de ideologías
llevada a cabo en la isla de Mallorca durante la guerra civil. En otro fragmento de esta
misma novela, se puede leer lo siguiente:
Iban los tres por el camino. Malene, Manuel y el muchacho pequeño. Pasaban en
silencio, con los zapatos manchados de barro, como si vinieran de algún lugar
sombrío, de escarbar bajo la corteza de la tierra, donde aún no se habría secado
el aguacero de la tormenta. (…). Iban con sus trajes de siempre (…). Uno al lado
del otro entraron en la calle.147
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A manera de semejanza, y para poder establecer una comparación, se hace una reseña
de “The Sower”, una pintura hecha por Jean-Francois Millet en 1850 en la que usando
la técnica del claroscuro, parecida a la de Rembrandt, este precursor del Realismo en
Francia, pinta entre sombras, la figura de un labrador, que parece brotar de la tierra. “El
dramático vaivén de sus movimientos, y el ondulante contorno de su cuerpo, lo alinean
con las fuerzas del eterno ciclo de la naturaleza”.148 Así, de igual manera, se podrían
representar pictóricamente las figuras de Malene, Manuel y su hermano menor, como
emergiendo de un medio ambiente en donde la tierra es un elemento primordial. Igual
que el labrador, estos personajes parecen estar rodeados de una sombra etérea que los
envuelve en la penumbra de su origen.
Esta forma realista de ver las cosas, en el terreno de la pintura, evoluciona en el
Impresionismo; en donde se documentan los cambios que se operan en la sociedad
francesa y la transición del paisaje rural al urbano, sobre todo, en las áreas cercanas a
París, que se iban convirtiendo poco a poco, en suburbios industriales y comerciales.
Sus precursores, Claude Monet, Auguste Renoir y Camille Pizarro, buscaban
representar lo efímero del momento a través de pinceladas rápidas y colores fuertes,
generalmente complementarios, es decir, combinaciones de azul-naranja, rojo-verde, y
amarillo-violeta. Este movimiento, propició la aparición de lo avant-garde y derivó
también, en lo que hoy conocemos como Modernismo. El Impresionismo como término
se acuña en París, en 1874, en la que se conoce como la primera exhibición
impresionista. El público asistente encontró que las pinturas parecían inacabadas, como
bosquejos; de ahí que uno de los asistentes mencionara que parecían impresiones, de
donde deriva el nombre con el que se identifica este movimiento.
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En el siguiente pasaje, se pueden encontrar algunas de las características de esta
corriente artística: “Desde la ventana de su gabinete, ella escudriñaba su fila de casitas
blancas (…) donde vivían los colonos. Aquellas casitas, al atardecer, se encendían con
luces amarillas, y eran como peones de un mundo de juguete, y muñecos sus
habitantes”. 149 Existen muchas pinturas donde se aprecian casitas blancas, como las que
menciona Matute, pero para establecer una comparación con el fragmento anterior, se
eligió una pintura de Monet hecha en 1884, Burgo marina de Bordighera por tener esa
atmósfera de atardecer que se menciona en la novela. Monet como la mayoría de los
impresionistas, pintaba “au plein air” lo que le permitía darle la tonalidad exacta a sus
pinturas dependiendo del momento y de cómo se percibía la luz del sol. En esta pintura,
se observa casi en primer plano un camino entre la vegetación que conduce a las casitas
frente al mar, mitad verde, mitad azul. El espectador parece estar situado en lo alto de
una ladera, la misma desde donde quizá, Doña Práxedes “Sentada en la mecedora (…)
jugaba a mirar” mientras el cielo, en tonos de naranja y malva se aprecia en la lejanía.
El Post-impresionismo, surge en 1883, y tiene como principales expositores a
Paul Cézanne, Georges Seurat, Vincent Van Gogh y Paul Gauguin. Cada uno desarrolla
su propio estilo, pero tienen en común su deseo de crear un arte nuevo, monumental y
visionario150, y a pesar de rechazar parte de los postulados del Impresionismo, sí
conservan la actitud anti-académica y el rechazo a las ideas de la burguesía. El siguiente
fragmento tomado de Primera memoria tiene una enorme semejanza con una obra de
Cézanne, quien en 1875, pinta The Etang Des Soeurs, Osny, un cuadro en donde utiliza
una navaja especial para distribuir la pintura en algunas partes de la composición, con lo
que logra darle un acabado más denso. “Días de oro, nunca repetidos, el velo del sol
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prendido entre los troncos negros de los almendros, abajo, precipitadamente hacia el
mar”.151 Teniendo en la parte baja y al fondo, el mar, Cézanne pinta árboles enormes.
Utiliza la navaja con movimientos amplios que permiten imprimir un determinado ritmo
en el follaje, logrando con esto, la sensación de que la parte central estuviera agitada por
el viento. El color dominante es el verde oscuro con algunos toques de marrón y dorado
que se aprecian gracias a la luz del sol que se filtra a través de las hojas de los árboles.

2) Pequeño teatro:
De la página 30 de esta obra, se toma este fragmento: “Ilé Eriorak (…) Era un
muchachito menudo (…) sucio (…) vivía en todos los rincones de Oiquixa y en ninguno
(…) solía vagar por el puerto. Su figura desgarbada, sus pies, heridos por el frío (…)
ayudaba a descargar los buques, enrolándose como menudo eslabón lleno de orín en la
cadena de hombres que recibían su salario”. Honoré Daumier, un caricaturista francés
perteneciente al Realismo y especializado en satirizar causas sociales que incursionó en
la pintura sin haber tenido mucho éxito en vida; pinta en 1865, The Third Class
Carriage, donde “capta una de las peculiaridades de la vida moderna: ‘la muchedumbre
solitaria’ en donde una multitud de trabajadores se apiñan en un carro de tercera clase
con asientos duros en lugar de usar los acolchonados y amplios asientos de un carro de
primera clase”.152 Daumier pinta en sus obras, las causas sociales aunadas a una
compasión propia de un romántico. Es por esta razón, que el pasaje de la novela se
antoja parecido a lo que este pintor representó en sus lienzos. Ilé, es un ser solitario, que
trabaja cuando puede pero su sueldo no le alcanza para una vida cómoda. Igual que esa
“cadena de hombres” del puerto, e igual que todos esos trabajadores asalariados que
151
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pinta Daumier, para quienes su sueldo no es suficiente para comprar un boleto de
primera clase. Ilé se conforma con cualquier rincón para dormir y come las sobras de los
demás. La estampa de su vida es injusta pero común, en una sociedad que se transforma
día con día, o al menos, así lo concibió Daumier quien sin duda tuvo la capacidad de
entender la vida urbana moderna.
Otro pasaje tomado de esta misma novela153 que concuerda con este mismo
movimiento realista digno de ser analizado y comparado con algunas pinturas de Degas,
es el siguiente:
¡Esta noche hay función! Los verás moverse, Marco (…) Un enjambre de
muchachos subía por la callejuela, corriendo, charlando. Todos acudían al
teatrito de Anderea. (…) Por la callejuela empinada, ascendían lentamente las
gentes de Kale Nagusia (…) acudían ellos también al teatrito de Anderea, como
quien otorga un gran favor (…) vieron llegar a Eskarne y a Mirentxu Antía,
acompañadas por Kepa Devar.
Edgar Degas,

154

“imprimía en sus imágenes una cualidad espontánea y transitoria, sus

ojos captaban personas de todos los niveles sociales: burgueses, artistas, marginados y
obreros.” Su pintura The Orchestra of the Paris Opéra, hecha en 1860, muestra no
solamente a algunos integrantes de la orquesta, sino también parte de las bailarinas que
están en escena (de quienes no se alcanzan a ver ni sus caras ni sus pies) captura el
entusiasmo, la intensidad y la fragmentación de la vida contemporánea. Pero una
característica importante de esta pintura es que el espectador, en el anonimato puede
observar la escena desde cualquier ángulo. Esta manera era inusual en una pintura, sin
embargo, no lo es para quien frecuentemente asiste al teatro. De igual forma, en el
153
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fragmento que se reproduce de Matute, se alcanzan a distinguir Kepa y sus cuñadas,
pero los demás asistentes sólo forman grupos homogéneos de personas que esa noche
asistirán a la función. Lo mismo acude la alta sociedad de Kale Nagusia, que Marco, Ilé
y los demás muchachos de los barrios de Oiquixa. El espectador, o en este caso, el
lector, ubicado desde cualquier ángulo, puede observar la llegada de todo tipo de
personas, igual que Degas en sus pinturas.
A manera de ejemplo dentro del Impresionismo, se puede mencionar un
fragmento tomado de la primera página de la novela que se estudia: “Al atardecer, se
diría que todo Oiquixa estaba a punto de derrumbarse y caer en las aguas rosadas de la
bahía. Era un hermoso espectáculo (…) aquélla extraña gradería de puertecitas y tejados
reflejándose al revés en el agua”. La comparación se hace con un cuadro de Claude
Monet hecho en 1874, Sunset on the Seine. El artista utiliza principalmente la
combinación de tonos complementarios como el azul y naranja que es característica de
este movimiento. El cuadro es como un sueño, entre brumas se deja traslucir la luz de
un sol a punto de desaparecer que matiza de tonos naranjas y dorados, las aguas del
Sena. Monet se distinguió por su interés en captar la luz del sol a diferentes horas del
día y bajo condiciones climáticas diferentes, y este cuadro es una muestra de ello.
También se aprecian las figuras de unos veleros y algunas casas a orillas del río. Los
pintores impresionistas tenían un interés muy especial en documentar la transformación
de la sociedad francesa. Entre esos cambios, están las costumbres que adquirían los
nuevos ricos, las regatas a las que asistían como medio de entretenimiento, y el lujo que
representaban tales actividades, lo que se puede apreciar en esta obra artística.
En un afán por encontrar otras representaciones pictóricas en la narrativa de
Matute, se han investigado las pinturas correspondientes al Surrealismo, cuyos
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principales exponentes son André Bretón,155 Pablo Picasso, Ernst Man Ray, René
Magritte, Joan Miró y Salvador Dalí. Algunos de los cuales argumentaban que vemos
solamente la superficie de la realidad y que es importante descubrir qué hay en nuestro
inconsciente y en nuestros más íntimos deseos. Matute, al igual que los artistas
mencionados, alude con reiterada constancia a imágenes que parecen ser sustraídas de
un sueño, tal y como se apunta en el siguiente pasaje:156 “parecido a un sueño absurdo
(…) en la noche, desde la colina, el muelle de Oiquixa era como un negro pulpo de ojos
amarillos que avanzase sus tentáculos hacia las olas”. La autora continúa describiendo
el mar como “entintado y espeso, formando junto a los bordes de cemento del camino,
redondas bocas negras, abiertas, terribles”. Aunque el pasaje ya de por sí, es lo
suficientemente gráfico, es posible compararlo con una pintura de Salvador Dalí hecha
en 1919, El puerto de Cadaqués de noche. En esta obra Dalí muestra el perfil de un
barco abarloado en un puerto o bahía. En la proa del barco se aprecia un gran ojo y un
pico enorme, parecido al de un pez espada. Las casas y las luces amarillas de un faro se
reflejan en el agua oscura y revuelta de un mar que alberga varias pequeñas
embarcaciones. Al fondo, una colina oscura y un cielo en el que no aparece ninguna
estrella. La similitud es bastante palpable, empezando por que la autora compara esta
visión con un “sueño absurdo” y se sabe con certeza que los sueños fueron un elemento
importantísimo para descifrar el significado de las obras pertenecientes a esta corriente
artística.
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3) Fiesta al noroeste:
De igual manera que en las dos novelas que anteceden, se inicia con el análisis
del Realismo y en esta obra se pueden encontrar algunos pasajes cuya similitud con este
movimiento es evidente, tal como sucede en el siguiente fragmento: “Juan Medinao
empujó la puerta. En la cocina junto a las llamas, habían tendido al niño sobre unas
parihuelas: con la sangre lavada, peinado y blanco. La madre y las vecinas estaban
reunidas gimiendo”.157 Este fragmento pudiera tener alguna semejanza con El Ángelus,
pintada en 1857 por Jean-Francois Millet, pues aun y cuando la pintura representa la
imagen de unos labradores: un hombre y una mujer orando en un campo de patatas,
pareciera también que están rezando al pie de la tumba de un niño, pues atrás de la
mujer, se aprecia una carretilla con sus aperos de labranza, pero bien pudiera
interpretarse como una cuna o un moisés. El paisaje es árido, e inhóspito, igual que las
tierras en la Baja Artámila, y los personajes usan ropajes sencillos, que denotan la
pobreza en la que habitan.
Gran parte de la obra de Millet está dedicada a pintar segadores, labradores y
campesinos. Sus pinturas muestran no sólo la pobreza en que vivían los trabajadores del
campo, sino también la nostalgia y la soledad. Los tonos utilizados son ocres, dorados y
verdes en su mayoría. Se alcanza a distinguir una especie de polvo difuminado como
queriendo relacionarlo con la tierra y los campos; y por lo general, los personajes se ven
como en medio de una bruma, pero gracias a la luz del sol, pueden sobresalir sus figuras
que se recortan en la luz cegadora que cae durante la jornada. Es por esto que se ha
elegido el siguiente pasaje:
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Allá afuera, en el patio, bajo otro cielo más azul y raro, había jornaleros y
criados que celebraban la fiesta de agosto, tras la parva del trigo. Uno de los
criados sabía tocar el violín. Acompañado de la guitarra, conseguía tonadas
extrañas y gimientes, movedizas y lánguidamente cadenciosas, de una dulzura
densa que se introducía en las venas.158
Este fragmento puede compararse con Cosechadoras de Descanso, pintura realizada por
Millet, en 1853, en donde se puede ver a varios labradores (as), durante un receso.
Considerada por el autor como su obra maestra, muestra a algunos campesinos
recostados sobre la tierra, a una mujer con un cántaro en actitud de servir agua, a un
perro, y a una pareja , hombre y mujer, de pie, en donde la mujer carga la paja o el trigo
en sus brazos. Al centro parece esbozarse un anafre donde posiblemente calienten su
comida. Todo el conjunto se ve homogéneo, y como de costumbre, no se realza una
figura más que otra. Al fondo, el cielo es de un azul muy pálido, para que lo más
importante, la cosecha, acomodada formando tres grandes pirámides, pueda sobresalir.
En cuanto a las imágenes literarias que la autora presenta en esta novela y que
pudieran estar relacionadas con el Post-impresionismo, se ha elegido el siguiente
fragmento:
Dingo se llamaba Domingo (…) Ahora, al cabo de los años, o de las horas (…)
su propio carro de comediante se detuvo precisamente al borde de la empinada
loma, sobre aquel ancho camino que, como un sino irreparable, descendía hasta
la primera de las tres aldeas. Un camino precipitado y violento, hecho sólo para
tragar.159
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Los post-impresionistas se separan de las sensaciones visuales, de lo efímero y
transitorio que el arte impresionista intenta capturar y sin hacer a un lado los logros de
sus antecesores, inician un movimiento vanguardista interesado sobre todo en asociar la
técnica a la creación artística sin dejar de contemplar y documentar lo que sucede en la
naturaleza, pero ahora con un sentido de lo permanente y seguro. Les interesa sobre
todo la delimitación de las formas y la expresividad de las personas y los objetos que les
proporciona la estabilidad de la luz. La pintura de Cézanne que se elige en semejanza
con el fragmento mencionado es El camino de regreso, hecha entre 1902 y 1906. Es un
cuadro en donde el pintor, en primer plano, nos muestra un camino en descenso
bordeado de árboles que se angosta hasta perderse entre los chopos. Al lado izquierdo se
pueden ver grandes rocas y a lo lejos una colina de tierra rojiza. El cielo tiene tonos de
azul y malvas como presagiando una tormenta. Nada más acorde con la entrada de
Dingo a las Artámilas.
Para Carlos Jerez Farrán,

160

en Ana María Matute “Lo pictórico adquiere un

valor tan preponderante que incluso se ha llegado a hablar de su estilo como
perteneciente al de una escuela de arte en particular: el Expresionismo pictórico”. Este
autor, asegura que la autora tiene afinidad con el expresionismo alemán, sobre todo con
Edvard Munch y su cuadro El Grito, pintado en 1893. Para hacer uso de las
aseveraciones de Jerez, se intenta comparar dicha pintura con el siguiente fragmento:
“Oyó entonces gemir al carro entero, una a una en todas sus maderas, se había
precipitado vertiente abajo, con un gran deseo de atravesar Artámila (…). Huir de allí,
trepar de nuevo hasta la cumbre de enfrente, al otro lado del valle, y dejar atrás por
siempre la roja charca de la aldea debajo de sus lluvias. Las ruedas gritaban rojas ya de
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barro”.161 Una opinión diferente la emite Davies162 quien opina que Edvard Munch
pertenece al Simbolismo, un movimiento literario encabezado por Baudelaire, Mallarmé
y Verlaine, que muy pronto se extendió al arte teniendo a Gauguin y Van Gogh como
principales representantes. Respecto a este movimiento, menciona que muchas de las
pinturas simbolistas estuvieron influenciadas por las ideas de Gauguin en torno a su
objetivo tanto de lograr imágenes más abstractas, como de explorar visualmente las más
elementales fuerzas psicológicas que caracterizan a la civilización moderna.163 En
resumen, la diferencia en las dos opiniones se debe a que el Expresionismo fue un
movimiento especialmente generado en Alemania, a diferencia del Simbolismo que fue
generado en Francia pero que tuvo mucha influencia en los artistas alemanes.
Para concluir con este análisis, se puede afirmar que la obra pictórica de los
grandes artistas que se han mencionado, parece verse reflejada en la narrativa de
Matute. Con mayor razón los grandes movimientos artísticos, que iniciaron como
movimientos literarios, tal y como es el caso del Positivismo, que como ya se comentó,
resultó en el Realismo en Francia.
Definitivamente no todas las obras ni todos los pintores que pudieran
relacionarse con las novelas de corte realista de esta autora estén mencionadas en el
capítulo anterior, pero sí se puede aseverar que las que se indican tienen un enorme
parecido con los pasajes seleccionados.
Manrique Sabogal transcribe una frase de la autora tomada de una entrevista que
le hizo.

164

“En la oscuridad hay luz, y la prueba es ‘el reducto interior que todos

debemos tener; allí donde nadie te puede herir. Ese lugar que tú salvas, como puedas, y
161
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que es lo que te hace seguir viviendo’ ésta es la reflexión de Ana María Matute sobre la
obra La virgen del árbol seco de Petrus Christus”. Esta obra fue pintada alrededor de
1450, la imagen consiste en un árbol seco cuyas ramas parece que están formando una
corona de espinas de las que cuelgan 15 letras doradas. Al centro del cuadro se
representa a una madona con un niño en brazos. La autora expresó en la entrevista que
este cuadro le recuerda su infancia. Es por eso que no es extraño, que sintiéndose tan
identificada con el arte pictórico, decida (de manera consciente o no) incluirlo en su
narrativa.
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CAPÍTULO VII
CONCLUSIONES

En este estudio se ha logrado descubrir la presencia del arte pictórico en la
narrativa de Ana María Matute, específicamente, en las tres novelas de corte realista en
las que se ha venido trabajando: Primera memoria, Pequeño teatro y Fiesta al noroeste.
Para llevar a cabo este análisis, después de haber profundizado en la vida y obra de la
autora en el segundo capítulo, el tercer apartado se dedicó al estudió de la figura retórica
de la sinestesia. El cuarto capítulo estuvo destinado a describir la paleta cromática
utilizada por Matute y el quinto capítulo se enfocó en los elementos y principios básicos
del diseño. Finalmente, en el capítulo sexto, se examinaron algunos movimientos y
obras pictóricas que pudiesen tener alguna relación con la narrativa de esta autora.
La sinestesia como figura retórica que une o asocia elementos que provienen de
distintos campos sensoriales representó un gran apoyo en la detección de pasajes en los
que al sentido de la vista, Matute aúna otros sentidos; o bien, sentimientos y emociones
que se traducen en fragmentos altamente poéticos y conmovedores. No tanto porque se
refieran o aludan a la tristeza, o a la soledad, que sí los hay y muchos, sino porque a
través de esa unión, los pasajes seleccionados, transforman toda idea preconcebida que
exista sobre el sujeto u objeto al que se esté refiriendo la autora, y con ello la
enriquecen.
Se eligió esta figura retórica como coadyuvante en la detección de imágenes que
pudiesen reflejar el arte pictórico y literario contenido en ellas, debido a que logra que
las frases puedan ser percibidas desde diferentes registros sensoriales y por ende, resulte
más fácil descifrar su contenido, al visualizar la imagen. Asimismo, el estudio se hizo
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con base en la definición que Luz Aurora Pimentel165 retoma de Fontanier, en relación a
la Hipotiposis, en el sentido de que hay ocasiones en las que el objeto narrado resulta
tan real o impresionante, que de alguna manera esa descripción puede producir una
imagen, o un cuadro. El resultado ha sido muy satisfactorio, puesto que el lector cuya
imaginación se vea enriquecida con la reproducción de las imágenes Matutianas, no
podrá menos que agradecer la creatividad literaria de esta escritora cuyas palabras o
bien pueden ser convertidas en obras de arte, o parecen estar inspiradas en alguno.
En cuanto al análisis de la paleta cromática que Ana María Matute elige en estas
tres novelas; en particular, los colores rojo, negro y verde, se hizo tomando en cuenta las
aseveraciones de varios investigadores del color, en particular, el libro de Eva Heller166
resultó ser de gran ayuda puesto que aportó ese elemento importantísimo del que Matute
no puede prescindir en sus descripciones, me refiero a las sensaciones ligadas al color.
Este capítulo, resulta ser el más extenso debido en parte a que el color es elemento
fundamental en el arte visual, pues es a través de éste, y del negro (tono neutro) que el
espacio negativo o blanco, se convierte en positivo,167 dándole la posibilidad, incluso,
de “engañar” tanto al ojo (imagen visual), como al lector (imagen literaria), al jugar con
los espacios y los objetos descritos.
En las tres novelas, se encuentra el uso del color rojo, negro y verde. Cada uno
de ellos con usos diametralmente opuestos, pues mientras que el color rojo está ligado a
la violencia, al odio, la rebeldía, el poder, y la sangre, también lo está al amor y la
pasión. Este color se utiliza para representar una dualidad en su significado, es vida y
muerte al mismo tiempo. Juan Medinao arde en pasión por Pablo, al mismo tiempo que
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está muerto en vida. Muerto desde el día en que nació. El mismo caso sucede con el
negro, o no-color, pues tiene connotaciones unidas a la muerte, la negación, y la
maldad. Asimismo, Matute lo utiliza para resaltar los colores vivos y modificar su
significado positivo volviéndolo negativo. Sin embargo, el uso más importante que
tiene, es precisamente el que se logra cuando la autora lo equipara a la luz. Esta
identificación, le da un giro completo a la idea preconcebida del negro como sinónimo
de oscuridad, con lo cual, se reafirma el comentario vertido anteriormente, en el sentido
de que Matute a través de su imaginación, enriquece cualquier idea existente y
considerada como absoluta. En el caso del color verde sucede lo mismo, la madre de
Juan veía el cielo volverse verde al momento del alumbramiento, y lo compara con el
vómito de un hombre. En este fragmento se puede apreciar la dualidad con que se usa
este color, pues así como el hombre no está concebido para dar a luz, así también lo que
sale de su boca a través del vómito, no son más que deshechos de su cuerpo.
Contrariamente a la idea que se tiene del gozo anticipado de una madre en el momento
del parto, Matute contrapone una imagen absurda, triste y contraria a toda naturaleza.
Pero así, de la misma manera que al verde le da significados contra natura, también lo
usa para hablar de las praderas verdes que Matia recuerda y relaciona con su casa
paterna, y de las sensaciones agradables al lado de Manuel.
No puede pasar desapercibido que la autora casi no hace mención al color azul, a
pesar de que como se sabe, dos de estas tres novelas están ambientadas junto al mar, y
éste juega un papel muy importante en ambas. El mar, no es descrito con el color azul
con el que generalmente se asocia, sino con todos, “mar de mil colores, menos azul,
menos verde”.168 Esta situación obliga a pensar en si el azul del mar no se encuentra
porque tampoco están presentes las connotaciones de paz y tranquilidad que se aúnan a
168
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esa tonalidad y da pie para continuar la investigación en un futuro estudio, con este
apartado destinado a los colores, pero enfocado a satisfacer la inquietud de porqué el
azul tiene poca presencia en estas novelas, y a buscar los posibles significados de los
colores en general en la narrativa de Matute. Asimismo, nace la curiosidad por descubrir
el simbolismo que el negro y el blanco, (considerados como tonos neutros), pudiesen
tener en las obras de esta autora. Como ejemplo se puede citar un fragmento inscrito en
La torre vigía, novela de corte fantástico de esta misma autora, en donde claramente se
alcanza a distinguir una alteración en el sentido de estos dos tonos cuando el personaje
principal expresa “me pareció entonces que la noche se volvía blanca, y el día negro
(…) De este modo, asistí por vez primera al color blanco y al color negro que habían de
perseguirme toda la vida y que, entonces, creí partían en dos el mundo”.169 En cuanto a
la afirmación que se hizo al inicio de este cuarto capítulo, en relación a que el color es
sensación, se ve confirmada en el desarrollo del mismo. Matute asocia una serie de
sentimientos, emociones y sentidos, al uso del color, tal y como lo hace con la
sinestesia, con lo cual, le otorga una enorme cohesión a su narrativa.
Un capítulo por demás interesante es el quinto, en el que se estudia la obra de
esta autora desde el papel que desempeñan en ésta, los principios y elementos básicos
del diseño. Los hallazgos son importantes, pues se ha encontrado que se pueden analizar
los pasajes literarios de Matute, bajo la misma estructura que el diseño visual, es decir,
haciendo uso tanto del balance, como del ritmo, el énfasis, y demás principios y
elementos.
Para hacer este análisis, se tomaron en cuenta tanto los principios de la
comunicación escrita, como los del diseño visual, y con esta base, se hizo la elección de
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los pasajes, mismos en los que se encontró un uso bastante notorio de los principios
mencionados. La idea de hacer este estudio no es descabellada, aunque pareciera, pues
tal y como argumentan algunos estudiosos, entre ellos, Teresa Hernández 170 quien
citando a los teóricos clásicos, comenta que la pintura y la poesía, (en este caso, la
narrativa) son fundamentalmente parecidas en sus bases, así también, la idea central al
hacer este estudio, fue la de demostrar a través del desglose y estudio de algunos
fragmentos literarios, que Matute, pinta cuadros con su escritura. Lo cual quedó
demostrado.
El sexto capítulo estuvo dedicado a buscar, encontrar y demostrar la presencia de
algunos movimientos y obras pictóricas en las tres novelas. La fundamentación de esta
idea se encuentra en el hecho de que al escribir como si pintara, cabía la posibilidad de
que consciente o inconscientemente estuviese reproduciendo cuadros a través de su
narrativa. Es decir, que estuviese haciendo uso de la écfrasis y de alguna manera
transformando esa visión, en pasajes en su obra literaria. Así que tomando este
pensamiento como apoyo, se hizo la investigación. Los resultados, al igual que en los
capítulos que anteceden, son muy gratificantes, pues aunque a reserva de lo que
argumenta Jerez Farrán171 en cuanto a que el cuadro de Edvard Munch, El grito, está
inserto en Fiesta al noroeste, no se encontró ningún cuadro reproducido exactamente
como está pintado, pero sí existe una semejanza extraordinaria con algunos cuadros de
Coubert, Millet, Monet, Degas, y Dalí, entre otros, tal y como se exhibió dentro de este
capítulo.
A manera de resumen, se puede cerrar este estudio afirmando la enorme relación
que tiene la narrativa de Matute con el arte visual. Su obra permanece en la memoria del
170
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lector gracias a la unión de imágenes y palabras que unidas, forman un todo literario.
Cabe destacar, además, que sus escritos, representan un legado para quienes estamos
interesados en defender el uso de la imaginación no sólo para reproducir mentalmente la
información captada a través del uso sensorial, sino principalmente reconociéndola
como un instrumento íntimo que nos permite crear y recrear realidades y transmitirlas
con el anhelo de proporcionar a otros, un momento de placer a través de la lectura. Esta
investigación, tiene como propósito fundamental, un sencillo deseo de homenajear a
quien ha dejado sus más íntimos secretos, traducidos en el alma de Matia, de Zazu, y
también, de Juan Medinao.
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Obras pictóricas mencionadas en el capítulo VI

Burial at Ornans, Gustave Courbet, 1851

The Sower, Jean-Francois Millet, 1850

87

Burgo Marina at Bordighera, Claude Monet, 1884.

The Etang Des Souers, Osny, Paul Cèzanne, 1875.
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The Third Class Carriage, Honoré Daumier, 1865.

The Orchestra of the Paris Opéra, Edgar Degas, 1860.
89

Sunset on the Seine, Claude Monet, 1874

El puerto de Cadaqués de noche, Salvador Dalí, 1919

90

El Ángelus, Jean-Francois Millet, 1857.

91

Cosechadoras de descanso, Jean-Francois Millet, 1853

El camino de regreso, Paul Cézzane, 1902-1906

92

El grito, Edvard Munch, 1893.

La virgen del árbol seco, Petrus Christus, 1450
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